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Efectos de la metodología constructivista del curso de Pintura, en el autoconcepto de los 
estudiantes de Arte y Diseño de una universidad privada de Lima. 
 
     La Escuela de Arte y Diseño de la universidad privada de Lima donde se realizó el 
presente estudio, tiene en su malla curricular el curso electivo de Pintura, dirigido a los 
estudiantes que van a obtener una especialización en Pintura y Grabado. Sin embargo, en 
su metodología de enseñanza ha predominado el enfoque de mímesis, que presta atención 
exclusivamente a los procedimientos de imitación de diferentes temas, donde el profesor 
cumple el rol de guía para el aprendiz, de forma unilateral, dejando a un lado las múltiples 
posibilidades que ha alcanzado el lenguaje de la Pintura y la educación por el arte hace 
varias décadas, entre ellas el conocimiento de uno mismo y, por ende, la mejora del 
autoconcepto. 
     Se ha buscado explicar qué efecto tiene en el autoconcepto de los estudiantes del curso 
electivo de Pintura, la aplicación de una metodología de enseñanza-aprendizaje, basada en 
el enfoque constructivista, durante el ciclo 2017-I. Teniendo el autoconcepto como eje 
temático, se organizaron 15 sesiones ordenadas desde la exploración del mundo interior, a 
través del trabajo con recuerdos, emociones y sueños; el reconocimiento del propio cuerpo, 
su expresión y representación en autorretratos; su relación con sus compañeros, a través de 
pinturas en colectivo; hasta su circunstancia familiar e histórica, a través de la elaboración 
pictórica de una simbología personal.  
     La investigación tiene un enfoque cuantitativo porque se busca evidenciar la mejora del 
autoconcepto mediante una herramienta validada, a través de la aplicación del cuestionario 
de Autoconcepto Forma 5 (AF5) a 25 estudiantes del curso electivo de Pintura, al inicio y 
final del ciclo 2017-I; y un enfoque cualitativo, a través del análisis crítico de la 
metodología utilizada en el curso durante los ciclos 2014-II – 2016-I y al seguimiento 






     El alcance de la investigación es descriptivo explicativo. El diseño de investigación es 
de tipo cuasi experimental, ya que se manipuló deliberadamente una variable 
independiente: la metodología constructivista del curso electivo de Pintura, para observar 
su efecto sobre una variable dependiente: el autoconcepto de los estudiantes del curso, que 
han sido el grupo experimental. Sin embargo, no se está utilizando un grupo de control. 
     Se puede concluir que la metodología constructivista aplicada en el curso electivo de 
Pintura durante el ciclo 2017-I no generó una mejora significativa en el autoconcepto de 
los estudiantes; pero sí existió una leve mejora. 
     Dada la importancia del autoconcepto en la vida del ser humano, es necesaria su 
consideración en los proyectos educativos de las universidades, que tienden a formar 
profesionales aptos para el mercado laboral, pero que en su pragmatismo descuidan la 
complejidad del desarrollo integral del ser humano, en la elaboración de su malla 
curricular, contenidos a impartirse, pedagogías e infraestructura. En ese sentido, la 
posibilidad de mejorar el autoconcepto a través del curso de Pintura implica también 
insertar la práctica pedagógica en un paradigma complejo, donde se puedan facilitar las 
condiciones para indagar en múltiples experiencias y visiones que tienen los participantes 
sobre el quehacer artístico. La búsqueda no se circunscribe al período de un semestre 
académico sino a procesos pedagógicos de mayor tiempo. 
     Se recomienda también adaptar y aplicar el programa en el ámbito clínico, donde 
puedan participar personas con un autoconcepto bajo, en grupos menos numerosos, y 
donde se puedan trabajar y registrar las experiencias durante periodos más prolongados.  
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Effects of a new constructivism methodology on the course of Painting, in the self-concept 
of Art & Design students from a private university in Lima. 
 
     The Art & Design School of the private university in Lima where the present study was 
made has the elective course of Painting in its curriculum, aimed at the students that are 
going to obtain a specialization in Painting and Engraving. Nevertheless, in its teaching 
methodology the mimesis approach has predominated, that exclusively pays attention to 
the copying procedures of various topics, where the teacher plays the role of a master that 
unilaterally guides the apprentice, leaving aside the multiple possibilities that the language 
of Painting and the art education have achieved from decades ago, including self-
knowledge and, therefore, the improvement of self-concept. 
     It has been sought to explain what effect has in self-concept of the students of the 
elective course of Painting, the application of a new teaching-learning methodology, based 
in the constructivism approach, during the 2017-I semester. Having the self-concept as the 
main theme, fifteen sessions have been developed, starting with the exploration of the 
internal world, which included exercises with the memories, emotions and dreams of each 
participant; the recognition of their own body, it’s expression and representation through 
self-portraits; their relationships with their classmates, participating in collective paintings; 
in order to end with the pictorial elaboration of personal symbolism, having their familiar 
and historic circumstances as reference.  
     The research has a quantitative approach because we want to demonstrate the 
improvement of the self-concept using a validated instrument, through the application of 
the test Autoconcepto Forma 5 (AF5) to 25 students from the elective course of Painting, at 
the beginning and end if the 2017-I semester; and a qualitative approach, through the critic 
analysis of the methodology used during the 2014-II – 2016-I semesters, and the 
personalized following to the working process in the course during the 2017-I semester.  





     The extent of the research is descriptive explanatory. The design of the research is 
quasi-experimental, because an independent variable was deliberately manipulated: the 
new constructivism methodology of the elective course of Painting, in order to observe its 
effect in the dependent variable: the self-concept of the students of the course, who have 
been the experimental group. Nonetheless, a control group has not been used. 
     In conclusion, the new constructivism methodology applied in the elective course of 
Painting during the 2017-I semester did not generate a significant improvement in the self-
concept of the students; but there was a small improvement.  
     Due to the importance of self-concept in the life of a human being, it is necessary to 
consider it in the universities’ educative projects, which tend to shape professionals 
suitable for the working market, but in their pragmatism vision do not attend an integral 
human development in the composition of their curriculum, contents to be taught, 
pedagogies and infrastructure. In that perspective, the improvement of the self-concept 
involves the necessity of inserting the educative practice in a complex paradigm, with the 
proper conditions to explore multiple experiences and visions around the artistic practice. 
The research dos not limit to the period of an academic semester but to pedagogical 
processes that can last longer periods of time. 
     We recommend adapting and applying the program in the clinic area, where people 
with a low self-concept can participate, in less crowded groups, and where participants can 
work and register the process during longer periods.  
 
 












PLANTEAMIENTO DEL ESTUDIO 
 
1.1. Introducción 
     “Conócete a ti mismo” es la inscripción que antiguamente se podía leer en el templo de 
Apolo, en Delfos. Pertenece a la etapa presocrática y es un hito en la historia de la filosofía 
occidental acerca del autoconocimiento. En oriente, por otro lado, el budismo zen concibe 
la vacuidad como la esencia del mundo y en el hinduismo la búsqueda del 
autoconocimiento pretende liberarnos del velo de la ilusión o Maya. 
     Esta inquietud, por el autoconocimiento, saber acerca de nuestra esencia, se ha vivido 
en toda época y lugar en que se haya desarrollado la cultura humana, como lo registran 
numerosos textos filosóficos, enfoques psicológicos u obras de arte que abordan el 
problema del yo desde múltiples perspectivas.  
     Dentro del lenguaje pictórico, diferentes líneas de trabajo influenciadas por el 
Psicoanálisis han abordado la subjetividad humana como una búsqueda incesante: el 
surrealismo, que visibiliza el mundo del sueño como parte de una realidad más compleja y 
completa; el expresionismo alemán, cuya gestualidad buscaba transfigurar las fuertes 
emociones de los artistas; o el expresionismo abstracto, donde la figura se pierde tratando 
de representar un yo insondable.  
     Es así que la propia experiencia del pintar (percibir el ritmo de las pinceladas, la 
relación orgánica y psicológica que se puede establecer con el cuadro) constituye un fin en 
sí mismo; reconociendo que el mayor valor de la obra, desde su construcción física, puede 
ser el de la transformación personal. Una suerte de autoterapia, que si bien termina con un 










     Sin embargo, esta posibilidad se ve limitada cuando se reduce el estudio del dibujo y la 
pintura a procedimientos para aprender a imitar bodegones o paisajes. Esta concepción del 
arte como mímesis ha estado muy presente en la Escuela Nacional de Bellas Artes del 
Perú, específicamente en las áreas de Dibujo y Pintura, siendo esta concepción del arte la 
que se ha transmitido a través de sus egresados, mediante su labor docente, en colegios, 
institutos superiores y universidades.  
     La presente investigación ha servido para explorar otra posibilidad de estudiar el 
lenguaje pictórico. No se ha tratado de pintar bodegones sino de experimentar las técnicas 
plástico-pictóricas mientras cada participante ha ido descubriendo y simbolizando sus 
múltiples dimensiones. Si bien el experimento ha tenido relación con las prácticas de 
arteterapia, se ha enfocado específicamente en el desarrollo del autoconocimiento y la 
mejora del autoconcepto, utilizando como herramienta de apoyo el Cuestionario de 
Autoconcepto Forma 5. 
     La nueva metodología se aplicó a los estudiantes del curso electivo de Pintura de una 
universidad privada de Lima, durante el ciclo 2017-I, con la perspectiva de analizar los 
resultados y realizar nuevas experiencias a través de talleres fuera de la universidad, 
buscando de ese modo actualizar el proyecto en futuras versiones. 
   
1.2. Formulación del problema y justificación del estudio 
 
     Las posibilidades de la expresión artística son múltiples y cambian de acuerdo a la 
época, contexto geográfico y/o cultural en que se desarrollan. No obstante, en Occidente, 
con la aparición de la Academia de Bellas Artes en Europa, desde el siglo XVIII ha 
preponderado el estudio mimético de la realidad como parte sustancial de la formación de 
los artistas pintores, a través de la representación del bodegón, paisaje o figura humana. 
Esa misma tradición de mímesis llegó al Perú en 1918 con la Escuela Nacional de 
Bellas Artes, y es así como la enseñanza de la pintura se ha concebido en el país durante la 
mayor parte del siglo XX, a pesar de los movimientos de vanguardia en Europa o Estados 
Unidos, o los modos en que se concibe la forma y el color en la cerámica y tejidos shipibo-




El presente proyecto ha buscado aprovechar el taller de pintura no solo como un lugar 
para aprender la técnica, el saber hacer, de combinar colores o estructurar las formas en el 
soporte bidimensional; sino como un espacio para que cada estudiante pueda reflexionar y 
simbolizar a partir de su autoconcepto, su saber ser. En este sentido, el experimento guarda 
cierta relación con las propuestas de arteterapia, que utilizan las artes plásticas no con un 
fin solamente estético sino como un medio para la liberación emocional, facilitando el 
encuentro con uno mismo y, por ende, con los demás. 
Desarrollar la profesión del pintor no tiene por qué ser una actividad divorciada del 
proceso de autoconocimiento y autoconcepto, entendiendo este último como el conjunto de 
percepciones que uno tiene sobre sí mismo en múltiples dimensiones, como la condición 
física, las relaciones con el entorno familiar, la vida social o el desempeño 
académico/laboral. Se busca aprovechar las horas en el taller para reflexionar, descubrir y 
pintar las incontables realidades que existen en cada uno, en paralelo a la experimentación 
técnica, dentro de una visión contemporánea del arte. 
     La investigación se realizó con estudiantes de la Escuela de Arte y Diseño de una 
universidad privada de Lima, analizando primero cómo se ha venido desarrollando el curso 
de Pintura en la universidad durante ciclos anteriores; dando los primeros alcances de una 
propuesta basada en las características de la educación artística en la posmodernidad, 
enfocada en el desarrollo del autoconcepto a través de las artes plásticas; aplicando esta 
propuesta en los estudiantes para identificar los cambios y, finalmente, analizando los 
resultados.  
     El problema principal responde a la pregunta ¿Qué efecto tiene en el autoconcepto de 
los estudiantes del Curso Electivo de Pintura, de la Escuela de Arte y Diseño de una 
universidad privada de Lima, la aplicación de una nueva Metodología de Enseñanza-
Aprendizaje, basada en el enfoque constructivista, durante el ciclo 2017-I? 
 








 Problema secundario 1: Tomando como referencia el enfoque constructivista en la 
educación artística: ¿Cómo se ha desarrollado la Metodología del Curso Electivo de 
Pintura, en la Escuela de Arte y Diseño de una universidad privada de Lima, durante los 
ciclos 2014-II – 2016-I en sus diferentes dimensiones: sílabo, competencias, contenidos, 
materiales, sesiones de aprendizaje y sistemas de evaluación? 
 
 Problema secundario 2: ¿Qué características tiene una nueva metodología para el curso 
electivo de Pintura, enfocada en el desarrollo del autoconcepto y dentro del enfoque 
constructivista, en sus diferentes dimensiones: sílabo, competencias, contenidos, 
materiales, sesiones de aprendizaje y sistemas de evaluación, para la Escuela de Arte y 
Diseño de una universidad privada de Lima? 
 
 Problema secundario 3: ¿Qué características tiene la ejecución del nuevo Curso Electivo 
de Pintura, en la Escuela de Arte y Diseño de una universidad privada de Lima, durante 
el ciclo 2017-I? 
 
 Problema secundario 4: ¿Qué efectos tiene la aplicación de la nueva metodología 
constructivista de enseñanza-aprendizaje en el Curso Electivo de Pintura, en la Escuela 
de Arte y Diseño de una universidad privada de Lima, en el autoconcepto 
académico/profesional de los estudiantes? 
 
 Problema secundario 5: ¿Qué efectos tiene la aplicación de una nueva metodología 
constructivista de enseñanza-aprendizaje en el Curso Electivo de Pintura, en la Escuela 
de Arte y Diseño de una universidad privada de Lima, en el autoconcepto social de los 
estudiantes? 
 
 Problema secundario 6: ¿Qué efectos tiene la aplicación de una nueva metodología 
constructivista de enseñanza-aprendizaje en el Curso Electivo de Pintura, en la Escuela 





 Problema secundario 7: ¿Qué efectos tiene la aplicación de una nueva metodología 
constructivista de enseñanza-aprendizaje en el Curso Electivo de Pintura, en la Escuela 
de Arte y Diseño de una universidad privada de Lima, en el autoconcepto familiar de los 
estudiantes? 
 
 Problema secundario 8: ¿Qué efectos tiene la aplicación de una nueva metodología 
constructivista de enseñanza-aprendizaje en el Curso Electivo de Pintura, en la Escuela 
de Arte y Diseño de una universidad privada de Lima, en el autoconcepto físico de los 
estudiantes? 
 
     El autoconcepto se puede definir como el conjunto de percepciones que la persona tiene 
de sí misma en diferentes dimensiones: condición física, vida familiar y social, desempeño 
académico/laboral, etc. Sin embargo, no se le presta mucha atención en los procesos de 
enseñanza-aprendizaje de estudiantes de nivel primario, secundario y superior. En este 
último caso, por el contrario, existe una tendencia en la universidad privada a ajustar las 
mallas curriculares a las necesidades del mercado, dentro de una visión pragmática que 
descuida ciertos contenidos, entre ellos la reflexión sobre uno mismo. 
     La educación universitaria como negocio, dentro de una economía capitalista, ha dado 
lugar a la presencia de diferentes universidades en la ciudad de Lima. La Superintendencia 
Nacional de Educación Superior Universitaria – SUNEDU (2018) indica: “De las 80 
universidades creadas entre 1990 y el 2015, el 83% son privadas” (p.40), que vienen 
presentando y ajustando sus carreras como productos que se adecúan a las pautas del 
mercado. 
Por un lado, se obtendría un vínculo estrecho con el mercado laboral (…), de tal manera 
que los egresados no tendrían mayores problemas para insertarse en el mercado laboral 
y las empresas que demandan trabajadores no enfrentarían inconvenientes para 
encontrarlos (Banco Mundial, 2008, como se cita en SUNEDU, 2018, p.19). 
     Desde hace siete años aproximadamente vienen apareciendo carreras vinculadas al 
Diseño Gráfico, que estimulan un fuerte carácter práctico, el saber usar las tecnologías 
digitales en el medio publicitario o editorial, pero que lamentablemente descuidan la 
formación del pensamiento crítico y el estudio de las humanidades, característico de una 
formación más compleja e integral. 
15 
 
     Es así que en la Escuela de Arte y Diseño donde se planteó el presente estudio no se 
busca construir una visión sobre las distintas posibilidades que tiene la expresión artística 
en el mundo contemporáneo sino que se tiende a limitar sus aplicaciones en el campo del 
diseño gráfico, a través de ilustraciones, afiches, dibujo de portadas de libros, etc. A esto se 
suma que los profesores de los cursos relacionados a las artes plásticas (e incluso en cursos 
como Historia del Arte o Apreciación del Arte), egresados en su mayoría de la Escuela 
Nacional de Bellas Artes, le dan énfasis al trabajo de mímesis o la exploración de 
materiales a través de la didáctica tradicional del arte académico: enseñanza a través de la 
copia. Es decir, talleres donde principalmente se dibujan y pintan bodegones, paisajes y/o 
retratos, valorando exclusivamente la técnica de imitación. 
     Esta forma de enseñanza tiene su antecedente en las principales Escuelas de Arte del 
Perú: La Escuela Nacional Superior Autónoma de Bellas Artes del Perú y la Escuela de 
Arte de la Pontificia Universidad Católica del Perú, fundadas en 1918 y 1940 
respectivamente. Ambas recogieron la tradición de la Academia de Bellas Artes de Europa 
del siglo XVIII. 
     Por otro lado, desde principios del siglo XX con el influjo del psicoanálisis, se ha 
considerado la expresión creativa del yo en el campo de la educación artística, liberando la 
imaginación del estudiante y teniendo como máximo valor artístico la originalidad, la 
expresión personal, aspectos fuertemente relacionados a la construcción de la identidad y 
el autoconocimiento. A ello se suma el estudio de la circunstancia histórico-social para 
aproximarse a los significados del arte en nuestra posmodernidad, ya que éste solo se 
puede entender teniendo en cuenta el contexto de las culturas que lo originan como el 
contexto de las culturas que lo recepcionan (Efland, Freedman y Stuh, 2003).  
     Mantener en el siglo XXI la tradición de mímesis como la única posibilidad para la 
enseñanza del Dibujo y la Pintura implica limitar lenguajes que, a lo largo del siglo XX 
han demostrado multiplicidad de caminos: capacidad de expresar y/o estudiar el 
inconsciente, estimular nuestra sensibilidad, nuestra conciencia y participación social, 
producir experiencias estéticas en la creación y apreciación de las obras, experimentar con 
las nuevas tecnologías digitales, etc. Una de las posibilidades del arte que se están 
aprovechando a través del presente proyecto es el desarrollo del autoconcepto a partir de la 
pintura: facilitar al estudiante un espacio para autoconocerse, visualizar su simbología 
personal, su historia, sus mundos interiores y exteriores en constante dinámica. 
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     Se ha buscado ejecutar una metodología de enseñanza-aprendizaje que acompañe al 
estudiante en el desarrollo de su autoconcepto, mientras elabora sus reflexiones, bocetos y 
cuadros. Específicamente se ha tratado de hacer un registro detallado de la experiencia del 
curso electivo de Pintura en la Escuela Arte y Diseño de una universidad privada de Lima, 
durante el ciclo 2017-I, que sirve como base para futuras investigaciones sobre el 
autoconcepto y la enseñanza de la pintura en el mundo universitario. 
 
1.3 Objetivos Generales y específicos 
 
1.3.1 Objetivo General 
 
     Determinar los efectos que tiene en el autoconcepto de los estudiantes del Curso 
Electivo de Pintura, en la Escuela de Arte y Diseño de una universidad privada de Lima, la 
aplicación de una nueva Metodología de Enseñanza-Aprendizaje, basada en el enfoque 
constructivista, durante el ciclo 2017-I.  
 
1.3.2 Objetivos Específicos  
 
 Analizar críticamente la Metodología del Curso Electivo de Pintura Curso Electivo de 
Pintura, en la Escuela de Arte y Diseño de una universidad privada de Lima,  durante 
los ciclos 2014-II - 2016-I en sus diferentes dimensiones: sílabo, competencias, 
contenidos, materiales, sesiones de aprendizaje y sistemas de evaluación, considerando 
el enfoque constructivista de la educación artística. 
 
 Diseñar una nueva Metodología Constructivista de Enseñanza-Aprendizaje para el 
Curso Electivo de Pintura, en la Escuela de Arte y Diseño de una universidad privada de 
Lima, enfocada en el autoconcepto, que replantee el sílabo, competencias, contenidos,  
materiales, sesiones de aprendizaje y herramientas de evaluación. 
 
 Ejecutar el nuevo Curso Electivo de Pintura, en la Escuela de Arte y Diseño de una 




 Analizar los efectos que tiene la aplicación de una nueva Metodología Constructivista 
de Enseñanza-Aprendizaje en el Curso Electivo de Pintura, en la Escuela de Arte y 
Diseño de una universidad privada de Lima, en el autoconcepto académico/profesional 
de los estudiantes. 
 
 Identificar los efectos que tiene la aplicación de una nueva Metodología Constructivista 
de Enseñanza-Aprendizaje en el Curso Electivo de Pintura, en la Escuela de Arte y 
Diseño de una universidad privada de Lima, en el autoconcepto social de los 
estudiantes. 
 
 Analizar los efectos que tiene la aplicación de una nueva Metodología Constructivista 
de Enseñanza-Aprendizaje en el Curso Electivo de Pintura, en la Escuela de Arte y 
Diseño de una universidad privada de Lima, en el autoconcepto emocional de los 
estudiantes. 
 
 Explicar los efectos que tiene la aplicación de una nueva Metodología Constructivista 
de Enseñanza-Aprendizaje en el Curso Electivo de Pintura, en la Escuela de Arte y 
Diseño de una universidad privada de Lima, en el autoconcepto familiar de los 
estudiantes. 
 
 Analizar los efectos que tiene la aplicación de una nueva Metodología Constructivista 
de Enseñanza-Aprendizaje en el Curso Electivo de Pintura, en la Escuela de Arte y 
Diseño de una universidad privada de Lima, en el autoconcepto físico de los 
estudiantes. 
 
1.4 Limitaciones del estudio 
 
 El curso electivo de Pintura estaba planeado originalmente para 16 sesiones, una vez por 
semana, en el ciclo 2017-I. Sin embargo, ante el desborde de los ríos Huaycoloro y 
Rímac, y en resguardo de la integridad de la comunidad educativa de Lima 
Metropolitana, el Ministerio de Educación suspendió las clases tanto para colegios 
como para instituciones de educación superior. La universidad privada donde se aplicó 
el proyecto redujo sus semanas de clase a 15 para el ciclo 2017-I. 
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     Como el curso estaba programado para los días sábados, la primera sesión coincidió 
con las fechas de Semana Santa. Si bien el sábado 15 de abril no fue feriado, solo asistió 
cerca de la mitad del aula (16 de 29 estudiantes matriculados). Algo similar ocurrió en 
la sesión 11, del 24 de junio, en que se realizaron las olimpiadas en la universidad y 
muchos estudiantes participaron, reduciendo la asistencia considerablemente (solo 7 
vinieron a Pintura). 
     Por lo tanto, se puede afirmar que la mitad del salón solo asistió a 13 sesiones, sin 
considerar las inasistencias adicionales de cada estudiante, lo cual es un dato importante 
considerando que el número de sesiones en arteterapia suele ser mayor.  
  
 Si bien el número de estudiantes matriculados en el curso fue menor al de ciclos 
anteriores, su número (29 matriculados) todavía dificultó el seguimiento personalizado 
durante las sesiones de trabajo. Adicionalmente, esta circunstancia puede haber 
cohibido a varios estudiantes de expresar lo que sienten o piensan verbalmente ante el 
salón; y en el momento de exponer sus cuadros, cuidarse de mostrar ciertos aspectos 
personales, al no querer sentirse expuestos ante extraños. 
 
 La mayoría de estudiantes no necesariamente han estado predispuestos a mejorar su 
autoconcepto. No es que hayan tomado la decisión de inscribirse a un taller de 
arteterapia, sino que han participado del estudio que se ha aplicado en una asignatura 
electiva que está dentro de su currículo, y necesitan aprobar. Esto implica que algunos 
pueden haber estado más atentos a sus calificaciones que en el complejo esfuerzo 
psicológico de mejorar su autoconcepto en diferentes dimensiones. 
  
 Siendo Pintura un curso que han llevado una vez por semana, los estudiantes han estado 
expuesto a numerosos estímulos: cuestiones familiares, amistades, otras asignaturas, 
trabajos, etc., que han podido desconcentrarlos del objetivo de la presente investigación. 
Si bien en cada sesión se dejaron trabajos para que desarrollen fuera del horario de 
clases, a modo de refuerzo, debe observarse también la realidad más allá del aula.  
 
 Con respecto a la destreza técnica, ha habido una diferencia clara entre los estudiantes 
que iban a la especialidad de Artes Plásticas y aquellos que iban a Audiovisuales. Los 
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últimos llevaban el curso electivo de Pintura solo para completar sus créditos, porque no 
llegaron a inscribirse en los cursos de su especialidad. A ellos se les prestó más tiempo 
y atención en el aspecto técnico y se les sugirió que aprovechen sus conocimientos en 
otros lenguajes, como la fotografía, para resolver sus obras.  
 
 La evaluación en arte es de por sí un problema, considerando la pluralidad de 
contenidos, estilos, ritmos de trabajo y contrastes de criterios estéticos para apreciar los 
procesos creativos y las obras. Si bien las sesiones han estado acompañadas de listas de 
cotejo y rúbricas de evaluación para calificar los trabajos numéricamente, el interés 
principal ha sido motivar a los estudiantes a que reflexionen sobre sí mismos y que, a 
través de la exposición de los cuadros, puedan también apreciar su mundo y el de los 
demás. En la práctica, la mitad de las veces se han dejado las herramientas de 
evaluación a un lado para enfocarse en su dimensión cualitativa.  
 
 Obtener información sobre la experiencia del curso electivo de Pintura en ciclos pasados 
fue difícil debido a la reticencia de los profesores a compartir su información (sesiones 
de aprendizaje, materiales informativos, instrumentos de evaluación, etc.) que pueden 
considerar como herramientas de trabajo que les dan una ventaja competitiva para 
obtener una plaza laboral, considerando que los contratos son por ciclo (4 meses) en la 
mayoría de universidades privadas. 
 
 Si bien la metodología de enseñanza aprendizaje propuesta en el curso tiene un enfoque 
constructivista, la experiencia formativa del docente a cargo del curso electivo de 
Pintura fue a través de otra metodología, más relacionada al modelo academicista, en el 
que se guiaba el desarrollo de destrezas plásticas: cómo obtener la estructura, 
proporción o el matiz de color más cercano al del modelo. Entonces existe un 
desencuentro antecedente entre el marco teórico que sustenta la presente propuesta y la 
práctica de taller que se vivió en la Escuela Nacional de Bellas Artes, en la especialidad 










2.1 Marco Histórico 
 
     Antes de la institucionalización de la enseñanza artística a través de las Academias de 
Bellas Artes, en Europa la tradición pictórica se transmitía de maestro a  discípulo y del 
discípulo al admirador o copista (Gombrich, 1999). Se aprendía el oficio de la elaboración 
de pigmentos, armado de lienzos, dibujo y pintura para los cuadros o murales de los 
clientes, de forma similar a como se transmite un saber artesanal hasta nuestros días. Sobre 
las características pedagógicas de esta etapa, Agirre (2005) destaca: “respeto por la norma 
y el procedimiento, dirección sabia y experta, metodología precisa y ejercicio frecuente” 
(p.206). 
     Se entendía el quehacer artístico como una destreza que se organizaba en los gremios o 
hermandades (Agirre, 2005). Dentro de las artes mecánicas o vulgares, se encontraban la 
pintura y la escultura, que con el paso del tiempo y el avance de las ciencias se convertirían 
en el fundamento de las Bellas Artes. Sobre esto, Pevsner (1940) nos dice:      
La pintura pasa de ser oficio propio de las clases bajas a impartirse en escuelas y talleres 
privados que funcionan a modo de academias, protegidos directamente por príncipes y 
nobles quienes patrocinan directamente a los artistas y les conceden privilegio de 
compartir palacio y corte (como se cita en Agirre, 2005, p.208). 
     Al crecer las ciudades, la universidad aparece en Europa en el siglo XIII como una 
prolongación de la escuela catedrálica y una visión corporativa. La Universitas 
Magistrorum et Scholarium Parisium Commorantium (Corporación de maestros y 
escolares que moran en París), dirigida por Roberto de Sorbón (1201 – 1274)  establece 
dentro del currículo de su Facultad de Artes Liberales el Trivium (gramática, retórica, 
dialéctica) y el Quadrivium (aritmética, geometría, astronomía, música) heredados de la 
tradición romana.  
     Con el redescubrimiento de la cultura grecorromana, la norma, el canon y la proporción 
se convirtieron nuevamente en la base de la belleza y, por extensión, la idea de que las 
consideradas hasta entonces artes mecánicas escondían un saber que trascendía la mera 
habilidad artesanal. Agirre (2005) afirma:  
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El auténtico objeto de la preparación del artista es la ‘ciencia del arte’, no el mero 
dominio artesano de los pinceles o el cincel. Es decir, la geometría, la perspectiva, la 
historia, la mitología, la anatomía y, por supuesto, la teoría del arte y la filosofía 
(p.208).  
     La aparición de las Academias de Bellas Artes entre los siglos XVI y XVII representó, 
además, la necesidad de los pintores por obtener un mejor status social, distinguiendo su 
trabajo del de los artesanos. Pedagógicamente, existió cierta continuidad con los modos 
formativos empleados en el sistema gremial, estableciendo dos grandes bloques de 
contenidos: los de tipo normativo (cánones y reglas) y los de tipo instrumental 
(habilidades, procedimientos y técnicas) (Agirre, 2005). El pintar bien estaba asociado a la 
mímesis, la capacidad técnica para representar de modo fidedigno el volumen, la estructura 
y proporción en naturalezas muertas, estatuaria, figura desnuda, figura vestida y paisajes.    
     Este modo de entender el arte, y su metodología de enseñanza, se institucionalizó en el 
Perú en 1918, a través de la fundación de la Escuela Nacional de Bellas Artes, teniendo 
como su primer director al pintor Daniel Hernandez (Huancavelica, 1856 - Lima, 1932), 
perteneciente a la segunda generación de artistas peruanos formados en las academias 
europeas. Este evento, sin embargo, se organiza dentro de lo fragmentado de nuestra 
realidad política y cultural, que todavía desconoce la riqueza cultural del mundo andino y 
superpone una visión occidental en los gustos admitidos por la República Aristocrática. 
“Esta visible barrera expresa otra diferencia más honda, la que corresponde a la dicotomía 
entre la cultura andina y la cultura occidental” (Mejía Baca, 1982, p.327). 
     Sobre esta situación, Ugarte (1968) señala: 
El centralismo costeño que la República acentuó, impone la vocación europeoide que 
relega con desdén las manifestaciones artísticas vernaculares, sustituyéndolas por el 
acatamiento de estéticas foráneas, representadas entre nosotros generalmente por piezas 
de dudosa calidad, pero conformes al nuevo ideal (como se cita en Basadre, 1999, 
p.150). 
     Todo esto ocurre en detrimento de una visión intercultural, integradora, sobre lo que es 
el arte como representación de lo que somos, de dónde venimos o cómo nos imaginamos 
como individuos o colectividad. Esta superposición de estéticas solo puede haberse 
validado en un contexto de evidente desigualdad política, económica y social.   
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     A esto se suma que la pintura occidental, como lenguaje artístico, había alcanzado 
también una serie de nuevas posibilidades entre finales del siglo XIX e inicios del siglo 
XX. El romanticismo, el trabajo de los impresionistas, los post impresionistas, las 
diferentes vanguardias artísticas y el arte conceptual evidenciaban múltiples posibilidades 
que no se registraban en el currículo del arte académico. 
     Es el caso de la visión expresionista del arte, de tradición romántica, en el que se 
favorece la autoexpresión y la libertad creativa del individuo. Se considera 
contraproducente la imposición de cánones académicos de belleza por limitar las 
posibilidades plásticas del estudiante y se plantea un rechazo a la evaluación. Al respecto, 
Lowenfeld (1947) afirma:  
No es preciso establecer criterios de evaluación. Es preciso sustraer la atención del 
alumno y sus producciones del sistema de calificaciones escolares. Solo un sistema tal 
ofrece garantías de que el niño actúe con plena libertad, que revele sus sentimientos y 
emociones sin censura (como se cita en Agirre, 2005, p.221). 
     Otro enfoque es el de la visión cientificista del arte, cuyo objeto de estudio tiende a ser 
el mundo visual en general. Sobre esto, Agirre (2005) nos dice:  
La situación social y política derivada del final de la Segunda Guerra Mundial y la 
necesidad de revisar los currículos educativos ante la imparable tecnologización de la 
cultura y la vida diaria, estaban poniendo en peligro la pervivencia de las enseñanzas 
artísticas en los currículos occidentales (p.249). 
     Esta situación llevó a los pedagogos occidentales a buscar un modelo de enseñanza más 
pragmático. Fue la base de la experiencia de la Bauhaus en Alemania, y luego, en Estados 
Unidos el programa Discipline-Based Art Education (DBAE), donde se considera “el 
experimento, la investigación y el valor de la prueba y la medida en la evaluación de los 
resultados como criterio de verificabilidad” (Agirre, 2005, p.252).  
     También en el siglo XX, en el contexto de la Segunda Guerra Mundial, se produjo un 
encuentro interdisciplinar entre arte, educación y psicología. Debido a la necesidad de 
tratar a las personas en clínicas y hospitales, producto de la guerra, se utilizaron las artes 
plásticas con fines curativos, a través de diferentes experiencias de artistas, educadores y 
psiquiatras organizados principalmente a través de la American Art Therapy Association – 
A.A.T.A. (Estados Unidos) y la  British Art Therapy Association - B.A.T.A. (Inglaterra). 
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      La A.A.T.A. define la arteterapia como una profesión para el establecimiento de la 
salud mental, que usa el proceso creativo artístico para mejorar y reforzar el bienestar 
físico, mental y emocional de los individuos de todas las edades. Está basado en la creencia 
de que el proceso creativo implicado en la autoexpresión artística ayuda a que las personas 
resuelvan conflictos y problemas, desarrollen habilidades interpersonales, manejen la 
conducta, reduzcan tensión, aumenten la autoestima, el autoconocimiento de sí mismos y 
logren el insight (Martínez, 2012). 
     En los talleres de arteterapia el enfoque no está en perfeccionar un talento especial para 
lograr un objeto bello sino que se aprovechan las dinámicas creativas como vehículo de 
catarsis emocional, proyección psicológica y/o autoconocimiento en una relación 
triangular: arteterapeuta - obra plástica - paciente. 
     Finalmente, la universidad peruana, a pesar de ser heredera del modelo español, ha 
venido modernizando y orientando su enfoque educativo hacia el desarrollo de 
competencias para el mercado laboral del siglo XXI. A partir del decreto legislativo N° 
882 dado durante el gobierno de Alberto Fujimori, de promoción de la inversión en 
educación, se han creado un gran número de universidades privadas (Universidad Peruana 
de Ciencias Aplicadas, Universidad San Ignacio de Loyola, Universidad Tecnológica del 
Perú, Universidad César Vallejo, etc.) con las carreras de Arte y Diseño Gráfico, cuyas 
mallas curriculares incluyen cursos de Dibujo y Pintura. Sin embargo, los sílabos de dichos 
cursos han estado conservando en esencia los contenidos del arte académico de las 
Escuelas de Bellas Artes, excluyendo la posibilidad de mirarnos a través de un enfoque 
intercultural, integrador, de los lenguajes artísticos; y a pesar de las múltiples posibilidades 
que se han abierto para las artes plásticas y la educación hace más de un siglo. 
     Y es que lo que se busca no es formar artistas, ciudadanos con sentido crítico, capaces 
de simbolizar múltiples realidades psicológicas, sociales, culturales o políticas; sino 
aprovechar las técnicas de las artes plásticas para desarrollar piezas gráficas funcionales en 








2.2 Investigaciones relacionadas con el tema 
 
     Se han revisado varias tesis y registros de experiencias en Iberoamérica, Estados Unidos 
y Taiwán, donde se describen las problemáticas y posibilidades de aplicar el enfoque 
constructivista en la educación, particularmente en la formación artística. Las metodologías 
empleadas guardan similitud con la presente investigación: análisis de documentos, 
cuestionarios y seguimiento a la realidad del salón. Sin embargo, las investigaciones que se 
están tomando como referencia en el campo de la educación artística son de tipo 
descriptivo no experimental, principalmente a través del estudio de casos.  
     Por otro lado, la presente investigación, además de la descripción de lo que ocurre en el 
aula y su contexto, utiliza una herramienta validada, el test de Autoconcepto Forma 5 
(AF5), agregándole un factor cuantitativo para sustentar los resultados del experimento, en 
cuanto a la mejora significativa del autoconcepto de los estudiantes del curso electivo de 
Pintura, de acuerdo a los lineamientos de la Escuela de Posgrado de la Universidad 
Ricardo Palma.  
 
    Torres (2010) se planteó dos objetivos generales: explorar el enfoque educativo y las 
estrategias de enseñanza actuales del Departamento de Educación Pública de Puerto Rico. 
Realizó un estudio de tipo exploratorio, utilizando una metodología cualitativa. Para 
recopilar los datos de la investigación, analizó documentos, aplicó la técnica de grupos 
focales y analizó los resultados.  
     En su análisis, se destaca el modo de evaluación en el aula como un problema 
importante, cuáles son los indicadores cualitativos y cuantitativos que evidencian el 
desarrollo del estudiante.  
En los documentos oficiales del Departamento de Educación se observa claramente la 
tensión entre formas tradicionales de enseñanza y el cambio paradigmático que el 
Departamento propone, con un enfoque constructivista en su discurso. Al mismo 
tiempo que recomienda el uso del assessment, mantiene la dirección del uso de la 
evaluación acumulativa y sumativa las cuales no van acorde con los fundamentos del 





     De forma similar a la presente investigación, la tesis de Torres divide su trabajo en tres 
fases: análisis de documentos, aplicación del estudio y análisis de resultados. La educación 
superior en el Perú y en particular en la Escuela de Arte y Diseño de la universidad privada 
donde se realizó el presente estudio, viene aplicando el enfoque educativo por 
competencias, que tiene una fuerte carga práctica de lo que se aprende para llevarlo al 
campo laboral.  
     La evaluación sigue siendo un tema en discusión. Esto es de especial importancia en la 
aplicación del enfoque constructivista para la enseñanza de las artes plásticas, donde tiene 
una fuerte participación la subjetividad del estudiante, su capacidad creativa, el contexto 
cultural y estético en que se enmarca su propuesta, etc. 
 
     Darreche (2009) se propuso como objetivo general analizar los procesos de adaptación 
del aula a la diversidad del alumnado en un centro de Primaria y en un centro de 
Secundaria del País Vasco, e identificar las variables que contribuyen a desarrollar 
prácticas inclusivas, utilizando un modelo ecológico y tomando como referencia los 
principios de la escuela inclusiva.  
     Se utilizó una investigación de tipo cualitativa – interpretativa, basada en el estudio de 
casos. El método de observación y análisis fue a través de la triangulación de las 
observaciones de lo que ocurre en el aula, la cognición del profesorado y el proyecto 
educativo del centro.  
     Entre las conclusiones de la investigación se señala que los estudios que aborden 
observación de prácticas de aula deben diseñar cuidadosamente el proceso de este tipo de 
estudio bajo parámetros de la investigación etnográfico-cualitativa, como si el investigador 
fuese un antropólogo del aula. Estos estudios deberían unir los análisis en todos los niveles 
(individual, de aula, curricular y organizativo) para identificar los problemas que frenan la 
inclusión y buscar cómo superarlos.  
Los cambios en las prácticas docentes en el desarrollo hacia la inclusión educativa son 
una cuestión cultural fundamentalmente. Por lo tanto, se debe tratar de intervenir 
estratégicamente en la formación y en los cambios de concepciones colectivas que 
permitan y faciliten esos cambios de mentalidad individual e institucional (Darreche, 
2009, p.501).  
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     La investigadora ha realizado un minucioso análisis de lo que ocurre en el aula, que si 
bien se ha circunscrito al ámbito escolar, puede servir de referencia para el método de 
trabajo de la presente investigación, analizando triangularmente el proyecto educativo de la 
universidad privada donde se aplicó el estudio, los documentos del curso electivo de 
Pintura de la Escuela Arte y Diseño y la realidad del salón.  
     Se toma como referencia su investigación debido al énfasis que puso en aprovechar las 
particularidades en el estudiantado como una oportunidad para enriquecer los procesos de 
enseñanza-aprendizaje. Esta práctica es importante debido a que, en las aulas de la 
universidad privada donde se aplicó el presente estudio, los estudiantes cuando socializan 
tienden a formar pequeños grupos, aislándose del resto de sus compañeros de salón a lo 
largo del ciclo. Darreche (2009) afirma: “En las aulas inclusivas se insiste en la 
construcción de la comunidad” (p.30). Una de las dimensiones del autoconcepto que se 
está buscando mejorar en el curso electivo de Pintura es el autoconcepto social, por lo que 
también ha sido importante considerar la formación de grupos de trabajo, pintura en 
colectivo, intentando observar de forma individual y grupal los procesos de integración o 
de discriminación en el aula.    
     Durante el período 2014 – 2016 del curso electivo de pintura en la Escuela de Arte y 
Diseño de la universidad privada donde se aplicó la presente investigación, las aulas han 
mantenido una estructura convencional: los estudiantes frente a la silla y escritorio del 
docente. Esta distribución espacial contradice el trabajo conjunto de docente y estudiantes 
por descubrir el arte de la Pintura en un enfoque educativo de tipo constructivista. 
Adicionalmente, no se contó con el mobiliario adecuado para un taller de pintura (bancas, 
caballetes y mesas).  
 
     Hesser (2009) buscó evidenciar la importancia de la responsabilidad compartida en las 
clases de Arte de un salón de secundaria en Estados Unidos, utilizando un marco teórico 
basado en el constructivismo. Realizó una investigación cualitativa, analizando el caso que 






     Entre sus resultados, señala la importancia de tener un grupo reducido de estudiantes 
para poder hacerles un mejor seguimiento empleando el enfoque constructivista, aplicando 
la metodología de proyectos en el curso de Arte y el descubrimiento significativo que 
tuvieron los estudiantes sobre ellos mismos: cómo aprendieron sobre quiénes son y cómo 
se relacionan con sus compañeros de clase. Estos resultados son afines al desarrollo del 
autoconcepto a través del curso electivo de Pintura que se ha planteado. Cómo, a lo largo 
de las sesiones, la autopercepción que tienen los estudiantes sobre sus diferentes 
dimensiones puede irse cuestionando y madurando.  
     Por otro lado, en la universidad privada donde se desarrolló el presente estudio, así 
como en otros centros educativos particulares, las aulas tienen que ser rentables. Se 
necesitan generalmente 30 estudiantes/clientes matriculados en un curso para que se pueda 
abrir el aula, asumiendo también que un porcentaje de ellos abandonará el curso a lo largo 
del ciclo. En la Escuela de Arte y Diseño, el número de estudiantes del curso electivo de 
Pintura ha sido elevado entre los ciclos 2014 - 2016 (50 – 60 matriculados), lo cual 
dificultó de forma considerable la personalización de los procesos de enseñanza-
aprendizaje.  
     En el ciclo 2017-I, en que se aplicó la nueva metodología para la mejora del 
autoconcepto, hubo 29 matriculados. Si bien la cantidad es menor a la de ciclos anteriores, 
siguió siendo difícil hacer un seguimiento personalizado a los procesos de enseñanza-
aprendizaje de cada uno. 
 
     Lee (2011) a través de su tesis Interactive Art Exhibitions for children: case studies of 
exhibition content, educational approaches, and visitors’ learning experiences se planteó 
el objetivo de analizar las relaciones que se daban entre las políticas educativas dirigidas al 
público infantil en los museos y los aprendizajes que efectivamente se daban en los niños. 
Lee trabajó específicamente con el Children's Art Museum en Taipei, Taiwán (CAMIT) y 
el J. Paul Getty Museum en Los Ángeles, California (Getty). 
     Utilizó una metodología descriptiva no experimental, estudiando los casos del CAMIT 
y el Getty a profundidad, realizando entrevistas cualitativas a los responsables del área 
educativa y a tres familias visitantes en cada museo, analizando los documentos de ambos 
museos y aplicando el método de la observación. 
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     Entre las conclusiones, se estableció primero las diferencias de ambas instituciones, en 
cuanto a financiamiento, colecciones y arquitectura, siendo el CAMIT un museo de 
recursos limitados en comparación al Getty. A pesar de estas diferencias, ambos museos se 
han esforzado en crear un ambiente de educación interactiva, para facilitar el aprendizaje 
sobre los proyectos expositivos en los niños y sus familias. 
     Se trabajaron diferentes agendas en el proceso de diseño de sus espacios, de acuerdo a 
las características de cada institución. Las experiencias de aprendizaje de los visitantes en 
las salas interactivas sugieren que los visitantes vienen con expectativas muy distintas. 
Mientras que todos los niños entrevistados dijeron que disfrutaron el tiempo que pasaron 
en las galerías, los padres tuvieron opiniones distintas. 
     La investigadora observó el cuidado que se debe tener cuando se elaboran espacios 
interactivos en los museos. Más allá de captar la atención de los niños y las familias con 
elementos lúdicos, se debe prestar especial atención a los aprendizajes efectivos que 
ocurren en los visitantes. 
     La tesis de Lee es importante pues registra el enfoque constructivista de la educación 
fuera del aula de clases. Cómo los curadores, psicólogos y artistas educadores abordan el 
enfoque para generar experiencias de aprendizaje en los visitantes de un museo y el 
cuidado que se debe tener entre la aplicación de dinámicas interactivas y los aprendizajes 
que efectivamente se quieren generar en los visitantes o estudiantes. En el caso de la 
presente investigación, sirve de referencia para elaborar proyectos a futuro: cómo se 
aplicaría un taller de pintura para el desarrollo del autoconcepto en diferentes 
organizaciones como colegios, centros culturales y/o empresas privadas. 
 
     Díaz (2014) se planteó como objetivo determinar la asociación entre el acoso escolar y 
las diferentes dimensiones del autoconcepto en agresoras, victimas y observadoras en las 
alumnas de secundaria de dos instituciones educativas de la ciudad de Lima. Realizó un 
estudio descriptivo transversal no experimental en una muestra de 682 escolares. Para la 
medición del acoso escolar se utilizó el test de Bullying que clasificó a las alumnas en 





El autoconcepto se midió con la Escala de Autoconcepto Forma 5 (AF5) que evaluó 
ocho dimensiones del autoconcepto. Además se realizó un focus group sobre el bullying 
y su efecto en ambos colegios, en 3 grupos etarios de 10 a 12 años, de 13 a 15 años y de 
16 a 18 años (Díaz, 2014, p.4). 
     Dentro de las ocho dimensiones del autoconcepto con las que trabajó Díaz, la presencia 
del acoso escolar afectó específicamente de forma negativa dos dimensiones: el 
autoconcepto de aceptación social y el autoconcepto de vida familiar. Adicionalmente, se 
observó que tener un bajo autoconcepto en seis de las ocho dimensiones aumentaba la 
probabilidad de ser víctima de acoso escolar. 
     Esta información ha servido como complemento de la presente investigación, que busca 
determinar los efectos de un estímulo positivo, el curso electivo de Pintura en la Escuela de 
Arte y Diseño de una universidad privada de Lima, en el autoconcepto de sus estudiantes; a 
diferencia de un estímulo negativo como lo es el bullying. Drinot (2009) afirma: “Cuanto 
más avance el adolescente hacia formas mejor estructuradas y coherentes de identidad, el 
accionar social de éste se torna más diferenciado, así como sus autoconceptos” (como se 
cita en Díaz, 2014, p.17). También es importante mencionar el uso de focus groups para 
aproximarse de forma cualitativa al problema de bullying y autoconcepto, no limitando la 
investigación a la escala AF5. 
 
     Lebrón (2003) investigó si los cambios físicos que ocurren en la adolescencia, influyen 
en la satisfacción con la imagen corporal de adolescentes en Puerto Rico; y cómo esa 
satisfacción o insatisfacción se relaciona con su autoestima y sus relaciones 
interpersonales. Se utilizaron los términos autoestima y autoconcepto de forma indistinta. 
     Se empleó una metodología no experimental de tipo descriptivo correlacional, tratando 
de establecer las relaciones entre satisfacción con la imagen corporal, autoestima y 
relaciones interpersonales de los adolescentes. Fueron 350 participantes que cursaban los 
grados séptimo, octavo, décimo y undécimo en cuatro escuelas del sistema público de 
Puerto Rico, a quienes se les aplicaron dos cuestionarios (uno sobre información 
demográfica y otro sobre satisfacción con respecto a la imagen corporal) y tres escalas (una 




     De las hipótesis planteadas se comprobó que: 1) sí existe una relación positiva y 
significativa entre la satisfacción con la imagen corporal y la autoestima positiva cuando se 
considera la maduración física tardía en las muchachas pertenecientes a la adolescencia 
temprana y 2) sí existe una relación positiva entre una autoestima positiva y la preferencia 
por establecer relaciones interpersonales en los participantes de este estudio. El análisis de 
regresión múltiple señaló que para las muchachas, las variables que pronostican la 
satisfacción con la imagen corporal resultaron ser la autoestima y la estatura. En el caso de 
los varones solo la variable de autoestima predice la satisfacción con la imagen corporal.  
     La investigación de Lebrón es importante al desglosar la satisfacción de la imagen 
personal en la autopercepción que tienen los adolescentes sobre diferentes partes de su 
cuerpo. Ha servido de referencia para el trabajo sobre la dimensión de autoconcepto físico 
que se hizo en el presente estudio, que ha correlacionado el efecto del curso electivo de 
Pintura en la Escuela de Arte y Diseño de la universidad privada donde se aplicó la 
investigación, con el autoconcepto físico de sus estudiantes. 
 
     Rodriguez (2007) en su proyecto Aplicaciones del Arteterapia en aula como medio de 
prevención para el desarrollo de la autoestima y el fomento de las relaciones sociales 
positivas: “Me siento vivo y convivo” se propuso como objetivo introducir sesiones de 
arteterapia en un colegio de Madrid con la intención de fomentar la autoestima y la 
convivencia de los estudiantes de nivel primaria, implicando también al profesorado en 
algunas sesiones. Se utilizaron los términos autoestima y autoconcepto de forma indistinta. 
     Aplicó una metodología descriptiva de tipo experimental, aplicando los talleres de 
arteterapia, musicoterapia y danzaterapia en las aulas para luego comentar la experiencia. 
Se mostró un incremento gradual de la capacidad expresiva de los alumnos; se potenciaron 
las actitudes de participación, tolerancia y respeto; se fomentó la sensibilidad y la 
creatividad; se mejoró la autoestima y el autocontrol; y se produjo un mejor ajuste de las 







     La investigación de Rodriguez ha servido también como base para indagar en las 
relaciones que existen entre los proyectos de arteterapia y la presente investigación. Sin 
embargo, a diferencia del presente estudio, carece de una herramienta cuantitativa de 
validación que sustente los efectos de la aplicación del taller en la mejora del autoconcepto 
de los estudiantes. También es importante señalar que la autora no se ha limitado a las artes 
plásticas en su proyecto sino que ha sabido integrar a su propuesta dinámicas de música y 
danza. 
 
2.3 Bases teóricas relacionadas con el tema 
 
2.3.1 El Constructivismo en la Educación 
 
     El constructivismo en la educación es un enfoque contemporáneo hacia la práctica 
pedagógica, que se caracteriza por reconocer y aprovechar los saberes previos del 
estudiante para facilitar experiencias de enseñanza-aprendizaje en el aula. Se plantea a 
partir de una serie de investigaciones en el campo de la psicología y las ciencias sociales a 
lo largo del siglo XX con los investigadores Jean Piaget (Suiza), Lev Vygotski (Rusia), 
John Dewey (Estados Unidos), entre otros; a esto se suman, en la actualidad, los cambios 
socioculturales y tecnológicos ocurridos principalmente con el avance de la Internet y las 
nuevas tecnologías de la información. 
Cada estudiante elaborará una versión individual de los contenidos impartidos en clase, 
que enlazará con ideas, conceptos, lugares e incluso con sabores que nosotros, como 
profesores, jamás controlaremos. (…) El acto pedagógico no tiene cierre, lo 
aceptaremos como una producción cultural inacabada frente al presupuesto 
generalmente aceptado de que queda determinado, una vez más, por el docente (Acaso, 








     Gardner (1994) organiza una cronología de cómo se ha dado el estudio del desarrollo 
humano, mencionando como antecedente importante en el siglo XIX la comparación que 
hace Charles Darwin entre las especies con los seres humanos; y en el siglo XX al 
psicólogo y biólogo suizo Jean Piaget, quien llevó a cabo por primera vez estudios 
sistematizados, observaciones detalladas y rigurosas acerca de la vida mental de los niños, 
organizándola en etapas: sensoriomotriz, de sistemas simbólicos, concreto-operativo 
(pequeños escolarizados) y formal-operacional (adolescentes). 
     Vigotski, por otro lado, da especial importancia al entorno sociocultural en el desarrollo 
del individuo.  
Una de sus afirmaciones básicas es que la actividad mental es privativa de los seres 
humanos por ser el resultado del aprendizaje social, de la interiorización de signos 
sociales, de la cultura y de las relaciones sociales: constituye un proceso sociogenético 
(Blanck, 1990, como se cita en Klinger y Vadillo, 2000, p.22). 
     Este enfoque, complementario al de Piaget, asienta las bases para una revisión global de 
la práctica pedagógica. El docente, que debe manejar mejor la información, los 
procedimientos y la experiencia en sus materias, asume también el rol de acompañante, de 
cuestionador del estudiante en su proceso de aprendizaje.  
Tendríamos que hablar de mediador: aquel individuo que promueve el desarrollo del 
estudiante por medio, justamente, de una función mediadora con el conocimiento y con 
el entorno, y que está cerca del alumno para los momentos en que requiere su apoyo; 
pero que, como la cimbra de un edificio en construcción, se retira una vez que se 
consolida el aprendizaje. A este proceso se le denomina andamiaje cognitivo y consiste 
en prestar apoyo mientras el estudiante se encuentra en la zona de desarrollo próximo; y 
retirarlo cuando el aprendizaje está en proceso de consolidarse (Klinger y Vadillo, 
2000, p.38). 
     En el escenario contemporáneo, la información está disponible para el estudiante de 
forma inmediata, gracias a la Internet y la telefonía móvil. El problema está en cómo se 
administra e interpreta la abundante información. En ese proceso se encuentra una de las 





     El aula como espacio de aprendizaje, con elementos motivadores y retadores, también 
es materia de revisión. Klinger y Vadillo (2000) resaltan el hecho de que el profesor 
conozca la importancia de un ambiente estimulante para el desarrollo intelectual, se 
comprometa y responsabilice durante toda su carrera profesional: no deberá dejar de 
estimular a sus alumnos con un curriculum, actividades y materiales atractivos y retadores. 
     Es importante revisar la configuración espacial del salón, dónde se ubican el docente y 
los estudiantes, quiénes tienen acceso a la pizarra o al proyector, cómo se aprovechan las 
nuevas tecnologías para generar situaciones de aprendizaje actualizadas. Piaget (1981) nos 
dice: “El problema esencial está en hacer de la escuela el medio formador que la familia 
tiende a realizar sin conseguirlo nunca del todo y que constituye la condición sine qua non 
para un desarrollo intelectual y afectivo completo” (p.17). 
     El paradigma constructivista requiere, por lo tanto, una revisión integral de la práctica 
pedagógica: la metodología del docente-mediador, la participación del estudiante, la 
configuración del ambiente de trabajo, el uso de las nuevas tecnologías de la información, 
entre otros. Sobre esto, Piaget (1981) propone una formación intelectual a través de una 
escuela activa que, a diferencia de la escuela tradicional, unilateral, promueva el trabajo 
colectivo, experimental, de aprendizaje colaborativo y control mutuo. Nos dice que: “Los 
métodos llamados ‘activos’ presuponen la intervención de un ambiente colectivo a la vez 
factor de formación moral y fuente de intercambios intelectuales organizados” (p.55). 
Acaso (2014) afirma: “Debemos desplazar la idea del currículum como objeto hacia la idea 
del currículum como proceso” (p.38). 
     Klinger y Vadillo (2000) dan una serie de líneas de acción para poder aplicar el enfoque 
constructivista en la educación. Destacan la importancia de desarrollar habilidades de 
tutoría tanto en el alumno como en el docente. Para entender los temas, no solo el maestro 
está disponible como apoyo en el proceso de autoaprendizaje del alumno sino que, 








     Sin embargo, la aplicación efectiva del enfoque constructivista en la educación es un 
problema, tomando en cuenta que los docentes encargados de llevarlo a cabo, en términos 
generales, nos hemos formado con la metodología conductista. ¿Qué entendemos los 
docentes por constructivismo? ¿Cómo lo aplicamos en el aula de clases? De forma crítica, 
Torres (2010) señala: “Las propuestas del constructivismo han sido consideradas para 
redactar nuevas reformas educativas pero no han conseguido reemplazar la dinámica 
tradicional en los salones de clase” (p.33). 
     Sobre esto, Quintero & Estrada (2007) afirman: 
El tratar de cambiar uno de los componentes del proceso educativo, como lo es la 
enseñanza, sin cambiar otros componentes, como el currículo, los horarios, las 
evaluaciones, lleva a que el cambio a la larga no se logre al encontrarse con factores 
relacionados que limitan el mismo. Se requiere un cambio que afecte a todos los 
factores” (como se cita en Torres, 2010, p. 34).  
 
2.3.2 El Constructivismo aplicado a la Enseñanza de las Artes Visuales 
 
     Efland, Freedman y Stuh (2003) organizan en una tabla los movimientos de la 
educación del arte en el siglo XX. Es un preámbulo para entender la diversidad de visiones 
que han existido sobre la definición del arte, a la luz de nuevas investigaciones, y su forma 
de enseñanza, principalmente recogiendo experiencias de Estados Unidos y Europa.  
     En buena medida, la enseñanza de las artes visuales de forma institucional en el Perú ha 
estado guiada por el movimiento del arte academicista de los siglos XVII – XIX, que 
entiende el arte como mímesis, como imitación de naturalezas muertas, estatuaria, figura 
humana y paisajes. El docente cumple el rol del maestro experto en el oficio, que guía al 
aprendiz en la adquisición de las técnicas del dibujo y la pintura o del modelado en arcilla, 
de acuerdo a las diferentes especialidades. Tuvo sus principales referentes en la Escuela 
Nacional Superior Autónoma de Bellas Artes del Perú y la Escuela de Arte de la Pontificia 
Universidad Católica del Perú, fundadas en la primera mitad del siglo XX.  
     En la actualidad, la preeminencia de los criterios del mercado en los valores y 
formación de la sociedad limeña, se ven presentes en el campo de la educación 
universitaria, donde las universidades se entienden como empresas privadas que, para 
obtener el éxito económico, ofertan sus programas académicos como productos atractivos 
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para sus públicos juveniles y adultos.   Dentro de estos productos pueden encontrarse las 
carreras relacionadas al Arte y Diseño Gráfico, donde lo que predomina no es la 
construcción del pensamiento crítico, la búsqueda de la identidad o el refinamiento del 
juicio estético a través de las artes visuales; sino la cuestión práctica aplicada al mercado: 
saber utilizar los softwares de vanguardia, tener laboratorios de última generación, saber 
hacer ilustraciones, fotografías y/o videos con una visión empresarial, para el negocio 
publicitario o editorial (ver Anexo 1). 
     Los valores empresariales se adscriben a un proyecto político-económico que se traduce 
en concepciones conservadoras de los campos del conocimiento, reduciendo sus 
posibilidades. Específicamente en el campo del arte se opta por una visión tradicional del 
mismo (donde se valora la belleza, la perfección, la mímesis, etc.) que facilita su 
comercialización de acuerdo a las modas del mercado. Es así que el arte visto como 
ejercicio de mímesis ha podido mantenerse como la visión principal en los espacios 
educativos. Lo que se busca es dibujar o pintar bien, asimilar los procedimientos en el 
menor tiempo posible: 1 ciclo, 16 sesiones u 80 horas académicas; más que indagar en las 
múltiples posibilidades que se han abierto para las artes plásticas y visuales en la 
modernidad y posmodernidad. 
     Las artes visuales, así como el tiempo dedicado a su aprendizaje, son medios que utiliza 
la universidad para formar jóvenes aptos, competitivos, que serán luego absorbidos por el 
mundo empresarial y las dinámicas de oferta y demanda. Esta visión pragmática de la 
institución afecta el modo en que el estudiante percibe el arte, el tiempo y su modo de estar 













Movimientos de la educación del arte en el siglo XX 
Movimiento Esencia del arte Contenidos y métodos El valor del arte 
Arte 
academicista: 
siglos XVII – 
XIX 
 
Desde una perspectiva 
mimética, el arte es una 
imitación de la 
naturaleza 
Los métodos didácticos 
enseñan a copiar el trabajo de 
artistas o la naturaleza, como 
en el dibujo del natural. 
Se valora la veracidad de las 
representaciones. El arte 





Para el formalismo, el 
arte es un orden formal 
o una forma 
significativa. 
Se enseña el dominio de la 
línea y el color por medio de 
ejercicios sistemáticos. 
Los valores del arte son 
esencialmente estéticos, y no 
sociales o morales. El valor 
de la obra de arte depende de 
la calidad de su organización 
formal. 
Expresión 
creativa del yo: 
de principios a 
mediados del 
siglo XX 
El arte es una 
expresión original de 
un artista individual y 
dotado de un talento 
único. 
Se libera la imaginación del 
artista o la del niño. Se 
eliminan reglas, no se 
imponen ideas adultas. 
El máximo valor artístico es 
la originalidad exclusiva de 
la expresión personal del 
artista. 
Arte de la vida 
cotidiana: 1930 
– 1960 
El arte es un 
instrumento destinado 
a realzar la cualidad 
estética del entorno de 
un individuo. 
El saber artístico y los 
principios del diseño se 
aplican a problemas de orden 
visual y estético.  
Se valoran las mejoras de la 
calidad de vida, que se 
consiguen mediante la 
aplicación inteligente de los 
principios del diseño. 
El arte como 
disciplina: 1960 
– 1990 
El concepto de arte es 
objeto de la 
investigación artística y 
científica. 
Las actividades se basan en 
los métodos de investigación 
del arte y las disciplinas 
científicas. 
Se valora el desarrollo de 
una mayor comprensión de 
las cuestiones del arte.  
            Nota. Tomada de Efland, Freedman y Stuh (2003). La educación en el arte posmoderno. Barcelona: 
Paidós. 
     Sin embargo, las diferentes concepciones del arte que se fueron produciendo a lo largo 
del siglo XX evidenciaron la importante limitación del enfoque academicista como única 
alternativa de estudio. Esto ha llevado a la revisión de las mallas curriculares en diversas 
Escuelas de Bellas Artes en Latinoamérica y los diseños curriculares nacionales, con 
relación a la asignatura de Arte.  
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     La influencia del Psicoanálisis en los movimientos de vanguardia surrealista y 
expresionista, de la primera mitad del siglo XX, se evidencia en el cambio de perspectiva. 
Los artistas transitan de lo objetivo a lo subjetivo, representando sus fantasías, sueños y 
pesadillas: el uso pictórico como medio proyectivo. 
Los estados de duermevela, la hipnosis, la narración de los sueños, la imaginación, las 
drogas, el trance, el automatismo, cualquier condición que trajera a la conciencia un 
mensaje o información procedente de las zonas más recónditas del inconsciente era el 
principal medio de inspiración de las propuestas artísticas surrealistas (López, 2009, 
p.91). 
     Gradualmente, el enfoque educativo su fue orientando a valorar más la libertad y 
expresividad en el niño. López (2009) afirma: “La finalidad de la enseñanza artística 
escolar ya no era tratar de conseguir dibujos técnicamente buenos sino dejar que los niños 
experimenten” (p.102). 
El desafío en la educación artística consiste en modular de una manera eficaz los valores 
de la cultura, los medios disponibles para la educación en las artes y para la evaluación, 
y los particulares perfiles individuales y de desarrollo de los estudiantes a educar 
(Gardner, 1994, p.16).    
     Gardner (1994) menciona el Proyecto Zero, proyecto interdisciplinario para la 
enseñanza del arte creado en Estados Unidos en 1967. En el Proyecto Zero se observaba y 
potenciaba el talento individual de cada estudiante, lo que luego llevaría a Gardner a 
sustentar su teoría de las inteligencias múltiples. La habilidad artística se considera 
principalmente como un ámbito de uso humano de símbolos. El autor señala que: “Una vez 
que se han identificado las unidades que son representativas de la práctica artística, hay 
que ser capaz de llegar al nivel de un análisis que permita el análisis sistemático, la 
reducción y, allí donde sea adecuado, la cuantificación de los resultados” (p.31). En este 
contexto, el portafolio o el procesofolio es una herramienta indispensable tanto para el 







     Agirre (2005) detalla la concepción del arte como disciplina, de inclinación cientificista. 
El autor nos dice: “El estudio del arte se convierte en el estudio de un saber que puede ser 
organizado 1) como un cuerpo de conocimientos y conceptos, 2) que éstos constituyen un 
conjunto formalizable de principios para hacer y preguntar dentro del ámbito del arte y 3) 
que es practicado por un conjunto de expertos reconocidos como tales” (p.251). El objeto 
de estudio va más allá de las Bellas Artes, pasando al mundo visual en general. 
     Este modelo, que se desarrolla en Estados Unidos y Europa en los años ochenta, 
considera la fuerte influencia que tienen los mass media en la población, y busca 
proporcionar recursos a los ciudadanos para que sean capaces de desenvolverse por sí 
mismos, de una forma crítica y autónoma, en este marasmo icónico (Agirre, 2005). 
     Gardner (1994) cita también el movimiento de educación progresiva, en conjunción con 
las ideas europeas acerca de la innovación educativa para jóvenes estudiantes, en oposición 
a la maestría en la pintura figurativa. Esta tendencia se vio reforzada por la presencia de la 
fotografía y la pintura abstracta. El autor nos dice: “La educación artística ha continuado 
siendo considerada un vehículo para fomentar la autoexpresión, la imaginación, la 
creatividad y el conocimiento de la propia vida afectiva” (p.68). Es en este campo que se 
evidencian sus posibilidades para el desarrollo del autoconocimiento y del autoconcepto. 
     En esa misma línea, Arnheim (1993) menciona que: “El arte expresa ‘emoción’ 
mediante y por estados emocionales. Sin embargo, en la actualidad, esos términos no 
gozan de una alta reputación.” (p.44) El taller de Pintura puede ser, entonces, un espacio 
para valorar la complejidad y riqueza de nuestras emociones en la construcción de una 
identidad más completa, que complemente las dinámicas analíticas o lógicas propias del 
pensamiento racional. 
     Arnheim (1993) describe el proceso evolutivo del organismo humano con el fin de 
hacer entender que la visión se origina para ayudar a la supervivencia de nuestros 
ancestros. Ésta se desarrolló biológicamente como un instrumento de orientación en el 
medio ambiente. Para ello no puede estar limitada al registro mecánico o fisiológico, sino 
que debe estar ligada inseparablemente a los recursos mentales posteriores, como lo son la 
memoria y la formación de conceptos. En este último aspecto, más allá de las 
construcciones mentales que se pueden tener sobre el mundo circundante, se distingue el 




     Dentro del enfoque posmoderno para la enseñanza de las artes visuales, Efland, 
Freedman y Stuh (2009), apoyándose en la visión de Foucault sobre la relación entre poder 
y saber, destacan los siguientes criterios: la aceptación del pluralismo, el dar prioridad a los 
pequeños relatos sobre los metarrelatos, practicar la democracia en el salón, implementar 
una enseñanza capaz de abarcar simultáneamente clases de diferente nivel, analizar los 
conflictos conceptuales y aceptar la pluralidad de puntos de vista, apoyar los cambios 
radicales con vista a una vida mejor, entre otros.         
     Los autores señalan la importancia de un enfoque pedagógico basado en la educación 
multicultural, donde se procure una distribución más equitativa del poder, se reduzca la 
discriminación y los prejuicios, y se favorezca la justicia social e igualdad de 
oportunidades para todos los grupos. 
     El autoconcepto puede incorporarse dentro de una metodología de la enseñanza artística 
posmoderna, como un contenido que le permita al estudiante contextualizar y simbolizar 
las múltiples dimensiones de su realidad personal (pensamientos, emociones, apariencia 
física) y social (familia, amigos, vida académica y/o profesional), así como a valorar de 
esta manera la complejidad y riqueza en las expresiones de sus compañeros de taller. No se 
trata tanto de evaluar qué tanta destreza técnica tiene uno con el material imitando cosas, 
sino de fomentar el descubrimiento y simbolización de la identidad personal, a través de la 
técnica pictórica. Agirre (2005) concluye:  
Lo deseable en educación artística es que el arte nos haga hablar de nosotros mismos, 
redescubrirnos a cada paso, tejer nuestra identidad; no como algo definitivo, una meta a 
alcanzar de acuerdo a un modelo predefinido, sino como algo que está en constante 
elaboración, de ‘lo que realmente somos’ (p.337). 
 
2.3.3 Metodología de Enseñanza-Aprendizaje en la Educación Artística  
     Como una visión general, de enfoque conductista, Mercado y Mercado (2010) nos dice: 
“El método de enseñanza es la organización lógica y racional, de acuerdo a los principios 
de aprendizaje de una teoría, de una serie de eventos específicos destinados a obtener 





     Este enfoque lineal del trabajo, que no considera los saberes previos o la participación 
del estudiante en la construcción del conocimiento, es puesto en cuestión en la pedagogía 
constructivista. Klinger y Vadillo (2000) dan una serie de pautas de acción para trabajar en 
el aula, como desarrollar habilidades de tutoría tanto en el alumno como en el docente. El 
maestro estará disponible como apoyo en el proceso de autoaprendizaje del alumno y, 
paralelamente, los estudiantes se brindarán soporte mutuo para entender los temas. 
     Por otro lado, los autores señalan la importancia del diagnóstico y seguimiento 
personalizado en el proceso de enseñanza-aprendizaje de cada estudiante: 
Es muy conveniente que el maestro haga el who is who en su clase en las primeras tres o 
cuatro semanas: en un cuaderno tendrá el registro (una hoja por cada alumno) de las 
particularidades, necesidades especiales, intereses, talentos y dificultades que observa 
en cada uno de sus alumnos. Este diagnóstico se debe nutrir durante todo el año, y el 
profesor puede desarrollar estrategias, presentar actividades y materiales específicos 
para las fortalezas y áreas de oportunidad detectadas  (Klinger y Vadillo, 2000, p.185). 
     En el caso de la metodología constructivista de enseñanza-aprendizaje aplicada a las 
artes plásticas, Sztern (2004) señala dos lineamientos generales que se deben considerar 
para potenciar la pluralidad de visiones con relación al hecho artístico:  
a) Realización de propuestas y análisis sin condicionamientos: El docente debe tomar 
conciencia de sus preferencias estéticas y relativizarlas al momento de comentar los 
trabajos de los estudiantes; distinguir qué comentarios implican conceptos estéticos y 
cuáles se refieren a manejos plásticos; conocer las intenciones del educando para poder 
asistirlo en función de esas intenciones; estar abierto a la consideración de cualquier 
tipo de proceso de trabajo así como a los resultados puntuales que los educandos 
obtienen con respecto a determinada premisa de trabajo; orientar su investigación 
estético-plástica hacia la búsqueda de elementos que colaboren con el descubrimiento y 
desarrollo de sus capacidades personales; por último, no perder de vista que las distintas 
técnicas son resultado de investigaciones dentro de determinadas visiones estéticas, 
generalmente dentro de un marco ideológico.  
b) Procurar la motivación como motor del proceso de investigación del educando: la 
actitud general, motivadora, que el docente asume en el curso; poner especial cuidado 
en que las propuestas de trabajo tengan elementos seductores que motiven a todos los 
educandos implicados. Sobre esto, Gardner (1994) recomienda: 
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Los estudiantes aprenden de manera eficaz cuando se comprometen con proyectos ricos 
y significativos; cuando su aprendizaje artístico está anclado en la producción artística; 
cuando hay un intercambio fácil entre las diversas formas de conocimiento, incluyendo 
las formas intuitivas, artesanales, simbólicas y notacionales; y cuando los estudiantes 
gozan de una holgada oportunidad para reflexionar sobre su progreso (p.88).  
     Una metodología afín a estos presupuestos es el aprendizaje a través de proyectos, que 
pueden estar enfocados en el conocimiento de sí mismo y, por ende, en la mejora 
significativa del autoconcepto. 
     Todas estas consideraciones sobre la participación del estudiante, el seguimiento 
personalizado de los procesos de enseñanza-aprendizaje, el aprendizaje a través proyectos, 
etc. ponen también en cuestionamiento la arquitectura del centro de estudios, la 
distribución de sus ambientes y el planteamiento del espacio en el salón. El profesor 
sentado en un escritorio, frente a los estudiantes alineados uniformemente contradice todo 
lo anterior.  
     Acaso (2014) recuerda: “Los elementos decorativos son aquellos que nos hacen pasar 
del espacio de transición al del vínculo, del espacio ajeno al que nos conecta con lo 
identitario, de lo indiferente al territorio” (p.115). Es lo que Errázuriz (2016) llama el 
(f)actor invisible: habitamos la escuela pero no vemos la escuela. El reto está también en 
saber construir los ambientes educativos, hacerlos dignos e interesantes. 
 
2.3.4 Sistemas de Evaluación en Educación Artística 
 
Evaluar hace referencia a cualquier proceso por medio del que alguna o varias 
características de un alumno, de un grupo de estudiantes, de un ambiente educativo, de 
objetivos educativos, de materiales, de profesores, de programas, etc., reciben la 
atención del que evalúa, se analizan y valoran sus características y condiciones en 
función de unos criterios o puntos de referencia para emitir un juicio que sea relevante 






     Evaluar en Educación Artística es una cuestión problemática, debido a la multiplicidad 
de factores que intervienen en el proceso creativo y a la subjetividad de los participantes en 
el proceso de evaluación. Acaso (2014) cuestiona el sistema de evaluación tradicional, de 
tipo cuantitativo, el cual es una prolongación de los sistemas de legitimación del Estado en 
la educación: su existencia no refleja necesariamente lo aprendido por el estudiante. La 
evaluación debe ser, más bien, una herramienta para que el aprendizaje suceda, es 
importante descentrarla y transformarla en investigación, entenderla como un modo de 
representación y empezar a crear otras formas de representación del aprendizaje. 
     En ese mismo sentido, Klinger y Vadillo (2000) sugieren realizar evaluaciones tanto 
cualitativas como cuantitativas que, como se mencionó anteriormente, pueden registrarse 
en un portafolio o procesofolio: 
Cuando al alumno se le enfatiza la importancia de la comprensión holística de los temas 
que se tratan, se trabajará con base en unidades de aprendizaje y la evaluación estará 
centrada en procesos, no en resultados atomizados, y será en gran parte de tipo 
cualitativo, descriptivo de los estadios en los que se sitúa el desarrollo del estudiante en 
cada momento (p.184). 
     Agirre (2005) también cuestiona la evaluación de tipo cuantitativo en la educación 
artística, más enfocada en resultados que procesos. Sobre la evaluación cualitativa, resalta: 
“Profunda comprensión del proceso. Se desconfía de la objetividad de los instrumentos 
formales de evaluación, excesivamente estandarizados e incapaces, por ello, de reflejar la 
singularidad de cada alumno o de cada momento concreto de aprendizaje” (p.117).      
     El autor recoge algunas características de la observación participante, de Robert D. 
Berson, de tipo antropológico, para abordar el problema de la evaluación en el aula. El 
educador se sumerge en el grupo que va a estudiar. No busca comprobar una teoría sino 
obtener una descripción comprensiva de una organización social compleja. Es 
intencionalmente desestructurado, para dar mucho margen al descubrimiento y al hallazgo 
imprevisto. Agirre (2005) nos dice: 
El profesor es a la vez ejecutor y observador y aquí se encuentra una de sus principales 
dificultades, para algunos, y de ventajas, para otros. Entre las primeras la mayor es la 
falta de neutralidad en las observaciones. Entre las segundas estarían la facilidad para 
sumergirse en el campo de estudio, la naturalidad de la observación y, como 
consecuencia de ellas, la motivación para la cooperación y la respuesta (p.128). 
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     El autor considera que se deben realizarse distintos tipos de evaluación: 
a) Evaluación inicial: Para detectar los conocimientos que el estudiante posee al iniciar el 
curso. Su valor depende de que se mantenga como una orientación susceptible de 
cambiarse en cualquier momento y no para elaborar juicios previos a una actividad de 
enseñanza-aprendizaje. 
b) Evaluación formativa: Cuyo objetivo es favorecer el progreso en los procesos de 
aprendizaje. Requiere una actividad muy intensa y mucho tiempo de atención a los 
alumnos, solo es posible si son pocos, ya que consiste en una tarea de ajuste constante 
entre la evolución del alumno y las pautas para avanzar en el conocimiento. 
c) Evaluación sumativa: Es la culminación de un proceso formativo que permite reconocer 
si los estudiantes han logrado los resultados esperados. 
 
     En la Escuela Nacional de Bellas Artes del Perú, antes de que se apliquen las rúbricas 
de evaluación, el estudiante dejaba sus cuadros ante el jurado, el cual le asignaba una 
calificación sin darle mayor información sobre su trabajo. Con las rúbricas se comenzaron 
a evidenciar los criterios de evaluación. Sin embargo, su uso de forma estandarizada 
comenzó a ser un problema pues cada estudiante tenía necesidades expresivas distintas. 
Existen estudiantes que tienen una carga conceptual más fuerte, y no se ocupan tanto de 
una destreza técnica; otros quieren trabajar canalizando sus emociones; otros pueden 
preferir el hacer clásico a través de la mímesis, etc. 
Efectivamente, la metodología cuantitativa ha puesto de relieve la dificultad más grave 
de los métodos tradicionales del enjuiciamiento educativo: la subjetividad del profesor. 
(…) sujeto a múltiples contingencias, la experiencia del docente, las impresiones 
psicológicas que le cause cada estudiante, la dificultad de mantener vivos los procesos 
individuales de cada alumno, el excesivo número de alumnos por aula, etc. (Agirre, 
2005, p.125). 
     Estas herramientas de evaluación se trasladaron a la Escuela de Arte y Diseño de la 
universidad privada donde se aplicó el presente estudio, considerando que la mayoría de 
docentes eran egresados y/o enseñaban a su vez en Bellas Artes. Sin embargo, aquí se 
suma el problema de la cantidad de estudiantes. Revisar carpetas de trabajos, obras y 
conversar con cada estudiante demanda mucho tiempo que el docente debe completar fuera 
de su horario de clases, considerando además que un docente puede estar a cargo de cursos 
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distintos en varios salones, además de enseñar en otras instituciones. Muchas veces las 
rúbricas u otras herramientas de evaluación terminan siendo guías de trabajo, cuando no 
meros documentos que se suben al campus virtual o intranet para cumplir con las 
exigencias institucionales, sin aplicación efectiva. 
      
2.3.5 Educación por el Arte y Arteterapia 
 
     Existen importantes paralelos entre la Educación por el Arte y las prácticas de 
Arteterapia, tomando en consideración que los primeros arteterapeutas fueron psicólogos, 
artistas y educadores, que buscaban terapias alternativas dentro del contexto de la Segunda 
Guerra Mundial. A través de las artes plásticas, musicales o corporales se le permite a los 
pacientes expresarse mediante la comunicación no verbal, con símbolos muchas veces más 
espontáneos que las palabras, favorecedores de la manifestación de sentimientos 
personales que pueden estar reprimidos (Rodriguez, 2007). 
     Se considera que las primeras registros artísticos del arte parietal tuvieron una 
connotación mágico ritual, para fomentar una buena caza, buena fertilidad y, posiblemente, 
también buena salud (Martínez, 2012). Con el avance de los siglos y la evolución de la 
medicina moderna, la ciencia es la encargada del estudio del cuerpo. El campo del arte, 
desde la visión romántica, se fue orientando al cultivo de la belleza y el espíritu. 
     Es en el siglo XX, en el contexto de la Segunda Guerra Mundial, que se regresa al Arte 
con fines curativos, a través de experiencias de artistas, educadores y psicólogos, que se 
fueron organizando a través de la American Art Therapy Association – A.A.T.A. (Estados 
Unidos) y la British Art Therapy Association - B.A.T.A. (Inglaterra) principalmente.  
     La B.A.T.A. define la arteterapia como: 
Una forma de terapia que utiliza los medios artísticos como su modo de comunicación 
primario. Los clientes que se remiten a un arteterapeuta no necesitan tener experiencia 
ni habilidad artística. El arteterapeuta no está primordialmente involucrado en hacer 
algo estético o dar un valor diagnóstico de la imagen del cliente. El objetivo primordial 
de sus prácticas es permitirle a un cliente cambiar y crecer a nivel personal a través del 




     Los arteterapeutas trabajan de manera triangular con el paciente y su obra. Esta última 
se usa como un medio para aflojar barreras y permitir que se proyecten emociones, 
facilitando el encuentro con uno mismo y con los demás (Martínez, 2012). La obra puede 
ser observada, utilizada y discutida entre ambos. La cualidad simbólica de la misma le 
permite al individuo formar parte, simultáneamente, de algo que es de su vida pero también 
separado de ella; lo cual le permite abordar sus conflictos como si no fueran propios 
(López, 2009).  
     El arteterapeuta, así como el docente de arte en el enfoque constructivista, es un 
mediador. Acompaña al paciente en su proceso de autodescubrimiento. Mientras que el 
psicoanalista interpreta los contenidos simbólicos, el arteterapeuta deja que sea el paciente 
el que descubra el significado de su obra (López, 2009). 
     Se estudian también las dinámicas en el espacio del taller, como indicadores de las 
relaciones que se establecen en el grupo humano fuera del aula. El taller de arteterapia, 
como el aula de clases, es un microcosmos donde se simbolizan las relaciones con uno 
mismo y los demás. Cambiando las variables que ocurren dentro del taller se espera 
cambiar lo que ocurre con el paciente fuera del mismo.  
     Más allá de su valor estético, las obras son el documento que registra la experiencia de 
cada participante, teniendo un importante paralelo con el portafolio o procesofolio que se 
mencionó anteriormente. 
     Entre los instrumentos de evaluación, López (2009) cita los de tipo cualitativo, como la 
observación y registro de sesiones, las pruebas plásticas estructuradas en serie, la entrevista 
y el portafolio; y los de tipo cuantitativo, como los tests proyectivos y las escalas de 
medida. Sin embargo, la autora advierte:  
En el entorno de la terapia artística todavía no se ha producido la investigación 
suficiente para determinar si las valoraciones o los instrumentos de evaluación pueden 
proporcionar bastante información sobre los clientes o medir el proceso de cambio que 
el paciente puede experimentar durante la terapia (p.306).  
      
2.3.6 El Autoconcepto desde la perspectiva psicológica 
 
     El estudio del autoconcepto es el resultado de la búsqueda del hombre por conocerse a 
sí mismo a lo largo de la historia. “La elaboración, por la psicología, del constructo de 
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‘autoconcepto’ surge del análisis operacional de la antigua cuestión filosófica de: ¿quién 
soy yo?” (Oñate, 1989, p.15).   
Una exigencia fundamental del ser humano consiste en hacer algo, en realizar alguna 
cosa, en hacer carrera, en llegar a ser alguien ante uno mismo y ante los demás: La 
confianza en sí mismo es esencial para conservar la salud y el vigor mentales; dígase lo 
mismo de la competencia en actividades diarias y de un moderado aprecio de sí mismo 
(Hebb, 1975, como se cita en Oñate, 1989, p.17). 
     Existen diferentes definiciones del autoconcepto. Desde el punto de vista de la teoría 
conductista, el autoconcepto se define como los tipos de apreciaciones verbales que hace 
una persona respecto a sí misma (Oñate, 1989). Desde la psicología cognitiva, como un 
conjunto de estructuras de conocimiento: “La gente es diferente porque sus estructuras 
cognitivas o sistemas de esquemas son diferentes” (Oñate, 1989, p.22). Desde una 
perspectiva contemporánea, multicultural, se puede entender que el autoconcepto es una 
realidad aprendida, que se adquiere y modifica a través de los intercambios y relaciones 
interpersonales, positivos y/o negativos, que se tienen a lo largo de la vida.  
     En esta misma línea, Núñez y González (1994) nos dice: “El autoconcepto es el 
resultado de la acumulación de autopercepciones obtenidas a partir de las experiencias 
vividas por el individuo en su interacción con el ambiente” (como se cita en Cazalla-Luna 
y Molero, 2013, p.45). El desarrollo del autoconcepto puede ser visto desde un enfoque 
interaccionista: el ambiente posibilita ciertas experiencias las cuales serán tratadas según 
las posibilidades evolutivas.  
     Si bien se acepta la naturaleza multidimensional del autoconcepto, se sigue teniendo 
dudas acerca de cuántos factores lo constituyen y qué relación guardan entre sí. Ausubel 
(1952) considera el autoconcepto como “la combinación de tres elementos en cada 
persona: la apariencia física, las imágenes sensoriales y los recuerdos personales” (como se 
cita en Oñate, 1989, p.31). García y Musitu (1999), consideran cinco dimensiones en su 
cuestionario de autoconcepto AF5: 
a) Autoconcepto académico/laboral: Percepción que el sujeto tiene sobre la calidad de 
su rol como estudiante y trabajador.  




c) Autoconcepto emocional: Percepción del sujeto sobre su estado emocional y de sus 
respuestas a situaciones específicas, con cierto grado de compromiso e implicación 
en su vida cotidiana. 
d) Autoconcepto familiar: Percepción que tiene el sujeto de su implicación, 
participación e integración en el medio familiar. 
e) Autoconcepto físico: Hace referencia a la autopercepción que tiene el sujeto de su 
aspecto físico y de su condición física. 
     Estas dimensiones han sido consideradas en la elaboración de la nueva metodología del 
curso electivo de Pintura, con un enfoque constructivista, en la Escuela de Arte y Diseño 
de la universidad privada donde se aplicó el estudio, considerando que lo deseable en 
educación artística es que el arte nos haga hablar de nosotros mismos, redescubrirnos a 
cada paso, tejer nuestra identidad; no como algo definitivo, una meta a alcanzar de acuerdo 
a un modelo predefinido, sino como algo que está en constante elaboración, de “lo que 
realmente somos” (Agirre, 2005, p.337). 
 
2.4 Definición de términos usados 
     Las definiciones operativas de los conceptos involucrados en este estudio han sido 
construidas desde la contribución que hacen al estudio de campo autores e investigadores 
como Cynthia Klinger, Guadalupe Vadillo, Jean Piaget, Ana María Acaso, Liliana Torres 
para determinar qué es el constructivismo en la educación; Horacio Mercado y Litzajaya 
Mercado, para metodología de la educación; Howard Gardner, Rudolf Arnheim, Imanol 
Agirre, Arthur Efland, Kerry Freedman, Patricia Stuh, Lucía Gouvêa y Samuel Sztern, para 
educación artística; y M. Pilar de Oñate, Ángel Díaz y Belén García para la definición de 
autoconcepto.    
 
a) Constructivismo en la educación: Es un enfoque contemporáneo hacia la práctica 
pedagógica, que se caracteriza por reconocer y aprovechar los saberes previos del 
estudiante para facilitar, junto al docente, encuentros de enseñanza-aprendizaje en el 
aula. Se plantea a partir de una serie de investigaciones en el campo de la psicología y 
ciencias sociales a lo largo del siglo XX con los investigadores Jean Piaget (Suiza), Lev 
Vygotski (Rusia), John Dewey (Estados Unidos), entre otros; además de los cambios 




b) Metodología de la enseñanza: Mercado y Mercado (2010) la definen como “la 
organización lógica y racional, de acuerdo a los principios de aprendizaje de una teoría, 
de una serie de eventos específicos destinados a obtener determinados objetivos de 
aprendizaje” (p.88). 
 
c) Educación artística: La educación artística es un campo para cultivar la sensibilidad, las 
múltiples miradas acerca del mundo, el pensamiento crítico, la imaginación y la 
experiencia estética. De acuerdo a Efland, Freedman y Stuh (2009), los retos en la 
educación artística contemporánea están relacionados a sumar las experiencias locales 
de forma inclusiva, entendiendo el arte como una forma de producción y reproducción 
cultural que solo se puede entender teniendo en cuenta el contexto e intereses de sus 
culturas de origen y recepción. “Los estilos posmodernos son plurales y susceptibles de 
múltiples lecturas e interpretaciones” (p.77).  
 
d) Autoconcepto: “Es el resultado de la acumulación de autopercepciones obtenidas a 
partir de las experiencias vividas por el individuo en su interacción con el ambiente” 
(Núñez y González, 1994, como se cita en Cazalla-Luna y Molero, 2013, p.45). García 
y Musitu (1999), consideran cinco dimensiones en su cuestionario de autoconcepto 
AF5: 
 Autoconcepto académico/laboral: Percepción que el sujeto tiene sobre la calidad 
de su rol como estudiante y trabajador.  
 Autoconcepto social: Percepción que tiene el sujeto sobre su desempeño en las 
relaciones sociales. 
 Autoconcepto emocional: Percepción del sujeto sobre su estado emocional y de 
sus respuestas a situaciones específicas, con cierto grado de compromiso e 
implicación en su vida cotidiana. 
 Autoconcepto familiar: Percepción que tiene el sujeto de su implicación, 
participación e integración en el medio familiar. 
 Autoconcepto físico: Hace referencia a la autopercepción que tiene el sujeto de su 







     Luego de revisar la teoría y analizar los sílabos, competencias, sesiones de aprendizaje, 
materiales, sistemas de evaluación y experiencias del Curso Electivo de Pintura de la 
Escuela de Arte y Diseño de la universidad privada donde se realizó el presente estudio, 
durante los ciclos 2014 - 2016, y elaborar una nueva Metodología Constructivista de 
Enseñanza-Aprendizaje que considera un nuevo sílabo, competencias, sesiones de 
aprendizaje, medios y materiales y sistemas de evaluación para su realización con 29 
estudiantes matriculados durante el ciclo 2017-I, se plantearon las siguientes hipótesis: 
 
2.5.1 Hipótesis General 
 
H1: La aplicación de una nueva Metodología Constructivista de Enseñanza-Aprendizaje en 
el Curso Electivo de Pintura de la Escuela de Arte y Diseño de una universidad privada de 
Lima, durante el ciclo 2017-I, logra una mejora significativa en el Autoconcepto de los 
estudiantes. 
HO: La aplicación de una nueva Metodología Constructivista de Enseñanza-Aprendizaje en 
el Curso Electivo de Pintura de la Escuela de Arte y Diseño de una universidad privada de 
Lima, durante el ciclo 2017-I, no logra una mejora significativa en el Autoconcepto de los 
estudiantes. 
 
2.5.2 Hipótesis Específicas 
 
Hipótesis Específica No 1 
 
H1,1 La realización del Curso Electivo de Pintura de la Escuela de Arte y Diseño de una 
universidad privada de Lima, durante los ciclos 2015-I - 2016-I en sus diferentes 
dimensiones: sílabo, competencias, contenidos, materiales, sesiones de aprendizaje y 
sistemas de evaluación no aplicó el enfoque constructivista de la educación artística. 
 
H1,0 La realización del Curso Electivo de Pintura de la Escuela de Arte y Diseño de una 
universidad privada de Lima, durante los ciclos 2015-I - 2016-I en sus diferentes 
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dimensiones: sílabo, competencias, contenidos, materiales, sesiones de aprendizaje y 
sistemas de evaluación aplicó el enfoque constructivista de la educación artística. 
 
Hipótesis Específica No 2 
 
H2,1 La aplicación de una nueva Metodología Constructivista de Enseñanza-Aprendizaje 
en el Curso Electivo de Pintura de la Escuela de Arte y Diseño de una universidad privada 
de Lima, mejora significativamente el autoconcepto académico/profesional de los 
estudiantes. 
 
H2,0 La aplicación de una nueva Metodología Constructivista de Enseñanza-Aprendizaje 
en el Curso Electivo de Pintura de la Escuela de Arte y Diseño de una universidad privada 
de Lima, no mejora significativamente el autoconcepto académico/profesional de los 
estudiantes. 
 
Hipótesis Específica No 3 
 
H3,1 La aplicación de una nueva Metodología Constructivista de Enseñanza-Aprendizaje 
en el Curso Electivo de Pintura de la Escuela de Arte y Diseño de una universidad privada 
de Lima, mejora significativamente el autoconcepto social de los estudiantes. 
 
H3,0 La aplicación de una nueva Metodología Constructivista de Enseñanza-Aprendizaje 
en el Curso Electivo de Pintura de la Escuela de Arte y Diseño de una universidad privada 
de Lima, no mejora significativamente el autoconcepto social de los estudiantes. 
 
Hipótesis Específica No 4 
 
H4,1 La aplicación de una nueva Metodología Constructivista de Enseñanza-Aprendizaje 
en el Curso Electivo de Pintura de la Escuela de Arte y Diseño de una universidad privada 




H4,0 La aplicación de una nueva Metodología Constructivista de Enseñanza-Aprendizaje 
en el Curso Electivo de Pintura de la Escuela de Arte y Diseño de una universidad privada 
de Lima, no mejora significativamente el autoconcepto emocional de los estudiantes. 
 
Hipótesis Específica No 5 
 
H5,1  La aplicación de una nueva Metodología Constructivista de Enseñanza-Aprendizaje 
en el Curso Electivo de Pintura de la Escuela de Arte y Diseño de una universidad privada 
de Lima, mejora significativamente el autoconcepto familiar de  los estudiantes. 
 
H5,0  La aplicación de una nueva Metodología Constructivista de Enseñanza-Aprendizaje 
en el Curso Electivo de Pintura de la Escuela de Arte y Diseño de una universidad privada 
de Lima, no mejora significativamente el autoconcepto familiar de  los estudiantes. 
 
Hipótesis Específica No 6 
 
H6,1  La aplicación de una nueva Metodología Constructivista de Enseñanza-Aprendizaje 
en el Curso Electivo de Pintura de la Escuela de Arte y Diseño de una universidad privada 
de Lima, mejora significativamente el autoconcepto físico de los estudiantes. 
 
H6,0  La aplicación de una nueva Metodología Constructivista de Enseñanza-Aprendizaje 
en el Curso Electivo de Pintura de la Escuela de Arte y Diseño de una universidad privada 



















Organización lógica y 
racional, de acuerdo a los 
principios de aprendizaje de 
una teoría, de una serie de 
eventos específicos 
destinados a obtener 
determinados objetivos de 
aprendizaje. 
Lo que se debe organizar 
lógica y racionalmente son 
los eventos de enseñanza: la 
realización de las 
experiencias de aprendizaje 
y la aplicación de las 
técnicas y métodos de 
enseñanza. Todo ello debe 
hacerse con base en los 
principios de una teoría del 
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METODOLOGÍA DE INVESTIGACIÓN 
 
3.1 Diseño de investigación 
 
De acuerdo a Hernandez (2014), la investigación tiene un enfoque cuantitativo, a través de 
la aplicación del cuestionario de Autoconcepto Forma 5 (AF5) a los estudiantes del curso 
electivo de Pintura de la Escuela de Arte y Diseño de una universidad privada de Lima, al 
inicio y final del ciclo 2017-I; y un enfoque cualitativo, a través del análisis crítico de la 
metodología utilizada en el curso durante los ciclos 2014-II – 2016-I y al seguimiento 
personalizado al proceso de trabajo en el curso a lo largo del ciclo 2017-I.  
     El alcance de la investigación es descriptivo explicativo. Descriptivo, porque “busca 
especificar propiedades y características importantes de cualquier fenómeno” (Hernández, 
2014, p.92), en este caso documentos sobre la metodología utilizada en el curso 
anteriormente; la aplicación de la nueva metodología, el registro del proceso de trabajo del 
estudiante, sus reflexiones y experiencias sobre su autoconcepto y el trabajo de taller; y 
explicativo, porque “pretende establecer las causas de los sucesos o fenómenos que se 
estudian” (Hernández, 2014, p. 95). Se ha buscado evidenciar la mejora significativa del 
autoconcepto en los estudiantes a partir de una nueva metodología constructivista de 
enseñanza-aprendizaje en el curso electivo de Pintura.  
     El diseño de investigación es de tipo cuasi experimental (Hernández, 2014), ya que se 
manipuló deliberadamente una variable independiente: la nueva metodología 
constructivista de enseñanza-aprendizaje en el Curso Electivo de Pintura de la Escuela de 
Arte y Diseño de una universidad privada de Lima, para observar su efecto sobre una 
variable dependiente: los estudiantes del curso, que han sido el grupo experimental. Sin 
embargo, no se está utilizando un grupo de control.  
 
3.2 Población y muestra 
 
     Se trabajó con 25 estudiantes de la Escuela de Arte y Diseño de una universidad privada 
de Lima, durante el ciclo 2017-I.   
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     Se realizó un diseño tipo censo a todos los estudiantes que efectivamente llevaron el 
curso electivo de Pintura de la Escuela de Arte y Diseño de una universidad privada de 
Lima, del ciclo 2017-I, a quienes se les aplicó el cuestionario AF5 durante el primer día y 
último día de clases.   
 
3.4 Técnicas e instrumentos  
 
a) La nueva metodología para el curso electivo de Pintura en la Escuela de Arte y Diseño 
de una universidad privada de Lima, del ciclo 2017-I, ha sido evaluada mediante Juicio 
de expertos (ver Anexo 2). Cabero y Llorente (2013) nos dice: “La evaluación mediante 
el juicio de expertos consiste en solicitar a una serie de personas la demanda de un 
juicio hacia un objeto, un instrumento, un material de enseñanza, o su opinión respecto 
a un aspecto concreto” (p.88).  
Presenta las siguientes ventajas: la calidad de respuesta que obtenemos de la 
persona, el nivel de profundización de la valoración que se nos ofrece, su facilidad 
de puesta en acción, la no exigencia de muchos requisitos técnicos y humanos para 
su ejecución, el poder utilizar en ella diferentes estrategias para recoger la 
información es de gran utilidad para determinar el conocimiento sobre contenidos y 
temáticas novedosas o poco estudiadas, y la posibilidad de obtener información 
pormenorizada sobre el tema sometido a estudio, para lo cual es necesario poder 
contar con diferentes tipos de expertos (como se cita en Cabero y Llorente, 2013, 
p.14). 
     Se seleccionaron a expertos de las siguientes áreas: Educación Superior, Educación 
Artística, Pintura y Psicología. 
 
b) Se utilizó también el cuestionario de Autoconcepto Forma 5 (García, Fernando; Musitu, 
Gonzalo, 1999), que se puede aplicar colectivamente y permite medir los cambios en las 
dimensiones de la variable dependiente y sus relaciones. En este último aspecto pueden 
interesar los cambios inducidos en una intervención educativa (como lo es la nueva 




     Portilla (2011) realizó un análisis psicométrico para hallar la validez y confiabilidad del 
cuestionario AF5 en el Perú. Estableció la validez de contenido a través del criterio de 
jueces, los resultados indican que los ítems que componen el cuestionario AF5 superaron el 
valor mínimo de 0.80, por lo que se puede afirmar que este cuestionario posee una 
adecuada validez de contenido. En el análisis de confiabilidad mediante la consistencia 
interna, dio como resultado un coeficiente alfa de Cronbach de 0.872, que indica que las 
puntuaciones que se obtienen con este cuestionario son confiables. Se observa también que 
las correlaciones ítem – test fluctúan entre 0.204 y 0.634, sobrepasando el criterio de 0.20, 
lo cual permite afirmar que los ítems del cuestionario son consistentes. Para la presente 
investigación el análisis de confiabilidad mediante el coeficiente de consistencia interna 
alfa de Cronbach fue de 0.785 (ver Anexo 3), lo que indica la confiabilidad del 
cuestionario.  
     Así, la primera parte del instrumento estuvo integrado por una serie de preguntas 
abiertas referentes a la fecha de elaboración y datos personales del alumno (nombre, edad, 
género). La segunda parte, para medir la variable de estudio, consistió en 30 afirmaciones a 
las que los sujetos debían responder de acuerdo a su forma de ser y de sentir a través de la 
adaptación de 5 opciones de respuesta para cada una, utilizando una escala tipo Likert, 
ordenadas desde aquella con una connotación más positiva hasta la más negativa. Así, 5 
significa SIEMPRE, 4 CASI SIEMPRE, 3 A VECES, 2 CASI NUNCA y 1 NUNCA (Ver 
Anexo 4). 
     El Rango de las puntuaciones posibles del cuestionario tiene un puntaje general mínimo 
de 00 y un máximo de 99 (cuanto mayor es la puntuación, mayor es el autoconcepto). Se 
presentan a continuación los niveles de autoconcepto según la puntuación: 
00–33: AUTOCONCEPTO BAJO 
34–66: AUTOCONCEPTO MEDIO 
67–99: AUTOCONCEPTO ALTO 
     Se aplicó el cuestionario al inicio y al final del ciclo 2017-I, se compararon y analizaron 
los resultados. 
     Para los análisis de los datos obtenidos se utilizó el Paquete Estadístico para las 
Ciencias Sociales o SPSS por sus siglas en inglés (Statistical Package for the Social 
Sciences), versión 17.0. Para contrastar las hipótesis planteadas se determinó un nivel de 
significación de 0.05. 
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     Se analizaron si las variables tienen una función normal o no normal en los resultados 
para, a partir de ahí, establecer el estadígrafo paramétrico o no paramétrico, que se ha 
utilizado para demostrar si estadísticamente el incremento del autoconcepto en los 
estudiantes del curso electivo de Pintura en la Escuela de Arte y Diseño de una universidad 
privada de Lima, en el ciclo 2017-I ha sido significativo o no. 
     Luego de este proceso, la hipótesis general formulada ha sido rechazada, según el 
análisis que se realizó con el apoyo de la estadística inferencial. 
 
3.4 Recolección de datos 
 
     Para analizar lo realizado en el curso electivo de Pintura en la Escuela de Arte y Diseño 
de una universidad privada de Lima, de los ciclos 2014-II se coordinó con el Secretario 
Académico de la Escuela, de tal modo que se pudo obtener los sílabos, sesiones de 
aprendizaje, materiales y herramientas de evaluación que no estaban en el archivo, 
considerando que se tuvo una experiencia previa del curso en el ciclo 2015-I y se actualizó 
el sílabo para el ciclo 2016-I.  
     Cuando se realizó el curso electivo de Pintura en la Escuela de Arte y Diseño de la 
universidad privada de Lima, en el ciclo 2017-I, se aplicó el cuestionario AF5 en las 
primeras dos sesiones, a 25 estudiantes que efectivamente llevaron el curso (de los 29 
matriculados). Terminado el curso, en la sesión 15, se aplicó el mismo cuestionario AF5 a 
los 25 estudiantes, y se compararon resultados. 
     Adicionalmente, se realizó un seguimiento personalizado de sus bitácoras, informes, 













ANÁLISIS DE LA METODOLOGÍA DEL CURSO ELECTIVO DE PINTURA, EN 
LA ESCUELA DE ARTE Y DISEÑO DE UNA UNIVERSIDAD PRIVADA DE 
LIMA, DURANTE LOS CICLOS 2014-II - 2016-I. 
 
4.1 Análisis de un documento antecedente: el sílabo de Dibujo Básico 
 
     La Escuela de Arte y Diseño donde se aplicó el presente estudio inició sus actividades 
el año 2011, teniendo entre sus profesores a egresados de la Escuela Nacional de Bellas 
Artes, quienes se encargaron de elaborar los sílabos de la mayoría de los cursos. Dibujo 
Básico era un curso de la antigua malla curricular y es un antecedente importante porque 
ejemplifica claramente la visión de la educación artística con la que se trabajó 
inicialmente: el arte como mímesis. 
     El sílabo (ver Anexo 5), dividido en tres unidades, trabajaba los siguientes temas: 
Estudio de  formas geométricas y naturaleza muerta (primera unidad); Paisaje campestre, 
marino y urbano (segunda unidad); y La Figura Humana (tercera unidad). Es decir, era la 
misma organización temática que se daba en los talleres de la Escuela Nacional de Bellas 
Artes, con la diferencia que en la Escuela cada uno de estos temas podía durar un año en 
los talleres de Dibujo y Pintura. No se consideró la realidad del estudiante, las necesidades 
o intereses que podía tener alguien que se inscribía en una carrera de Arte y Diseño. 
     De forma similar a lo que ocurría en Bellas Artes, donde los aprendices copiaban 
bodegones, figuras desnudas y otros modelos a lo largo de los años para, repentinamente, 
tener que desarrollar trabajos creativos; en el sílabo de Dibujo Básico se pedía, en la última 
sesión de cada unidad, realizar un trabajo interpretativo del modelo. Sin embargo, ¿cuáles 
habían sido las herramientas previas que se le dieron al estudiante para dicha 








     Dentro de la estrategia metodológica, el documento señala varios puntos que se repetían 
en los sílabos de todos los cursos en todos los ciclos: metodología activa participativa; 
exposición, participación y diálogo conjunto del estudiante y el docente; desarrollo de 
casos y tareas para ser elaboradas por los estudiantes en casa; dinámicas grupales de 
análisis de soluciones algorítmicas de casos presentados en clase; foros. Sin embargo, en la 
práctica, la metodología era la misma que la de una academia tradicional: el maestro 
guiando a los alumnos de forma unilateral a que copien, cada vez mejor, el modelo. Como 
bien señala Agirre (2005): 
La educación artística concebida como la transmisión de los saberes artísticos, por tanto, 
ha sobrevivido al declive de las propias concepciones que le hicieron ver la luz. Aunque 
en algunos casos se ha visto desterrada al ámbito de la instrucción industrial, también ha 
llegado a alcanzar posiciones de cierto privilegio académico e institucional, como es el 
caso de las facultades de Bellas Artes. (…) los contenidos y métodos de enseñanza 
responden al mismo principio pedagógico y a las mismas razones estéticas que las del 
modelo formativo objeto de estudio en este apartado: el conocimiento científico que 
fundamenta la creación artística y la práctica de las técnicas y procedimientos artísticos, 
fundamentada sobre todo en la práctica del dibujo (p.211). 
     Con esta base es que se construiría luego el curso electivo de Pintura, dirigido a 
estudiantes matriculados en los ciclos V – VIII. 
  
4.2 Análisis del sílabo del curso electivo de Pintura (2014-II – 2015-I) 
 
     A partir del ciclo V, los estudiantes de la Escuela de Arte y Diseño de la universidad 
privada donde se realizó el presente estudio, pueden matricularse en cursos electivos, de 
acuerdo a su área de especialización. Quienes van a especializarse en Pintura y Grabado, 
deben matricularse en los cursos electivos de Pintura, Grabado y Artes Plásticas. 
     La competencia del curso electivo de Pintura (ver Anexo 6) señala que el estudiante 
“Utiliza técnicas para la elaboración de trabajos pictóricos visuales, mostrando actitudes de 
originalidad creatividad e innovación”. La redacción de por sí evidencia limitaciones. Hay 
un nivel procedimental y actitudinal en “utiliza técnicas” y “mostrando actitudes de 
originalidad creatividad e innovación” respectivamente. Sin embargo, a nivel cognoscitivo, 
se hace referencia a “para la elaboración de trabajos pictóricos visuales”.  
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     En primer lugar, es redundante señalar que son “trabajos pictóricos visuales” ya que un 
trabajo pictórico tiene que ser visual por naturaleza. Sin embargo, toda la frase “utiliza 
técnicas para la elaboración de trabajos pictóricos visuales” es de nivel procedimental, que 
podría resumirse en “utiliza técnicas pictóricas”. 
     En cuanto al nivel actitudinal, se menciona “originalidad, creatividad e innovación”, 
cayendo nuevamente en una redundancia. No está clara la diferencia entre los tres 
términos. 
     En resumen, se puede entender que en el curso electivo de Pintura, de los ciclos 2014-II 
y 2015-I (se trabajó con el mismo documento en ambos ciclos), el estudiante aprendía a 
pintar, en general, mostrando actitudes de originalidad. Sin embargo, para lograr esto, tenía 
que pasar copiando los géneros clásicos del arte académico a lo largo del ciclo. 
     La primera unidad se titula INTRODUCCIÓN A LA PINTURA. Los contenidos 
abarcan elementos del lenguaje visual (que los estudiantes han estado aprendiendo desde 
primer ciclo), exploración de materiales y el bodegón como tema de estudio en dos 
sesiones. En la sesión 6, que coincide con el Control de Lectura (Examen Parcial 1) se pide 
que el estudiante elabore una propuesta pictórica personal. De forma similar a lo visto 
anteriormente en el sílabo de Dibujo Básico, no está claro con qué herramientas 
cognoscitivas cuenta el estudiante para elaborar tal propuesta.  
     La segunda unidad se titula EL RETRATO Y EL PAISAJE  ESTILOS PICTÓRICOS, 
que consiste en tres sesiones dedicadas al copiado de rostros y una para paisajes. 
     Luego del Examen Parcial, la tercera unidad se titula ESTILOS PICTÓRICOS, con dos 
sesiones (12 y 13) dedicadas al estudio de la figura humana, a través de la mímesis y la 
interpretación. La sesión 14 menciona como temas “La pintura y los ismos. La pintura en 
la era digital. Referentes de artistas”, tratando de acercarse a una visión contemporánea de 
las artes visuales. Para, finalmente, en la sesión 15, tener como tema “Propuesta de 
proyecto creativo. Referentes de artistas”. 
     En la estrategia metodológica, se señala: “Metodología activa participativa, método de 
casos, dinámicas grupales de análisis y soluciones de casos presentados”. Al igual que en 
Dibujo Básico, era un texto que se repetía en los sílabos de otros cursos. Esto aplica tanto 





     Llama la atención que en la Bibliografía del curso no se especifica ningún libro de 
Pintura. Como la Escuela de Arte y Diseño es relativamente nueva, en el 2014 y 2015 la 
biblioteca de la universidad privada donde se aplicó el presente estudio prácticamente no 
tenía libros de Pintura. Sin embargo, era requisito como un criterio de calidad que los 
libros indicados en el sílabo estén disponibles para el estudiante en la biblioteca, por lo que 
se redactaron títulos (con los códigos de biblioteca incluidos) que, en la práctica, no 
guardaban ninguna relación con lo desarrollado en clase. Esto puede corresponder a una 
visión pragmática de la educación como negocio: publicitar una carrera de Arte y Diseño 
como producto de consumo, concepto atractivo para los jóvenes, a pesar de no tener las 
condiciones suficientes para su desarrollo; y, a partir del ingreso económico de los 
estudiantes/clientes, a través del pago de matrículas y pensiones, ir implementando la 
especialidad. 
 
4.3 Análisis de las sesiones de aprendizaje del curso electivo de Pintura (2015-I) 
 
     En la universidad privada donde se aplicó el presente estudio se realizó el curso electivo 
de Pintura, coincidiendo con el ciclo I de la Maestría en Educación por el Arte en la 
Universidad Ricardo Palma. Si bien anteriormente se habían discutido temas sobre la 
educación artística desde Bellas Artes, fue en el curso de Integración de las Artes de la 
Maestría en que se puntualizó con más claridad el marco teórico para entender cómo los 
cambios sociales y culturales de la posmodernidad afectaban también el modo en que se 
podían abordar los procesos creativos en diferentes lenguajes. Entonces, se recibía un 
sílabo con temáticas en su mayoría del arte académico pero, en el aula, se trató de aplicar 
una visión plural, de acuerdo a las necesidades estéticas de cada estudiante. 
     Entre el 2009 y 2011 se ejerció la docencia en Bellas Artes, y también se recibieron 
algunas capacitaciones sobre el enfoque constructivista aplicado a la educación artística, 
donde se recomendaba el uso de una carpeta o portafolio de trabajos para registrar los 
procesos creativos de los estudiantes. Con esa premisa, como se señala en las sesiones de 
aprendizaje (ver Anexo 7), se le pidió a cada uno que comenzara a organizar su carpeta de 
investigación artística, con los referentes que les gusten, ya sean de música pop, series de 
televisión, películas, etc. Sin embargo, al tener cerca de 50 estudiantes matriculados, hacer 
el seguimiento de cada carpeta fue un trabajo muy difícil.  
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     Cuando se quiso recoger sus saberes previos, con relación a las artes visuales, en 
general se mostraron tímidos para expresarse. Quienes participaron, mencionaron 
principalmente a los artistas europeos más conocidos de la Historia del Arte Universal: 
Leonardo Da Vinci, Vincent Van Gogh o Pablo Picasso. No conocían o recordaban 
pintores peruanos o latinoamericanos.   
     Para generar una atmósfera más acogedora, considerando que no era un taller con mesas 
y caballetes sino que eran las carpetas tradicionales para un curso teórico, se hizo una lista 
con las canciones que más les gustaban a los estudiantes. Las delegadas del aula se 
encargaron de descargarlas y llevarlas en MP3.  
     Para involucrarlos al trabajo de temas clásicos como la pintura de bodegón, se le pidió a 
cada estudiante que traiga su objeto favorito al salón para, a partir de ahí, formar grupos de 
trabajo y armar las naturalezas muertas. Dar a los estudiantes la posibilidad de componer 
los bodegones fue una experiencia rica ya que tenían que estar de acuerdo en cómo se vería 
desde diferentes ángulos, la iluminación más adecuada, reírse sobre algunos objetos que 
habían traído, etc. Esto, sumado a la música y a que se conocía a varios estudiantes de 
ciclos anteriores, facilitó un trabajo fluido en un ambiente creativo. 
     En Integración de las Artes no solo se aprendió a valorar las múltiples miradas del 
hecho artístico, sino también a jugar con el espacio que se había asignado, más allá de los 
documentos institucionales. Eventualmente se salía de los temas del sílabo para que los 
estudiantes puedan explorar otros modos de trabajo, como la pintura sobre papel en gran 
formato. Esta experiencia fue importante no solo porque les permitía socializar en trabajos 
que disfrutaban sino que también se utilizaron las obras para decorar los pasillos de la 
universidad.  
     Es interesante notar que, a pesar de trabajar en una Escuela de Arte y Diseño, las aulas y 
pasadizos están pintados de gris uniformemente, como un símbolo de calidad. Alguna vez 
el Secretario Académico comentó que se evite pegar trabajos en las paredes del aula, para 
que no se salga la pintura gris. Sin embargo, cuando vieron lo bien que se ambientaban los 
pasillos con los trabajos quisieron utilizar las obras para exhibirlas en un seminario de Arte 
y Diseño que la Escuela había organizado. A pesar de haber seguridad en los pasadizos, se 





Figura 1. Ambientes de la Escuela de Arte y Diseño en la universidad. 
 
     Para que puedan desarrollar su trabajo creativo, se pidió que comiencen con los temas 
que más les gustan, tomando como referencia lo que iban registrando en sus carpetas. Se 
tuvo que dividir el aula en 2 grupos de 25 estudiantes e ir alternando la revisión de carpetas 
(mientras se iba revisando carpetas el salón avanzaba su trabajo de taller) en días distintos 
para cada grupo, y así poder revisar todo. 
     Para el tema del retrato se les mostró trabajos de artistas locales y, a su vez, se 
aprovecharon las cámaras de sus teléfonos móviles para que se tomaran fotos (selfies) y se 
vayan pintando. Para el seguimiento del proceso técnico se trabajó de modo convencional, 
guiando a cada uno sobre la proporción, cómo obtener mejor el color, etc. en los trabajos 
de mímesis. Para la interpretación hubo poco tiempo en la segunda unidad. En la tercera 
unidad si bien hubo tiempo suficiente, la mayoría de trabajos creativos fueron de tipo 
figurativo. 
     En cada clase, se dejó a los estudiantes sentarse formando grupos. Iban conversando, 
pintando y escuchando música. Terminando el curso, los mejores trabajos participaron de 
la exposición que organiza la Escuela de Arte y Diseño cada ciclo, pero nuevamente 
terminaron desapareciendo algunas obras. Se tuvo que compensar a los estudiantes 





Figura 2. Trabajos finales de algunos estudiantes. 
 
     Considerando que este grupo serviría como experiencia antecedente al nuevo curso de 
Pintura, enfocado en el desarrollo del autoconcepto, se realizó un cuestionario con los 
estudiantes, preguntándoles si las dinámicas de clase les habían servido para la mejora de 
su autopercepción física, social, emocional, etc. En general, coincidían en que sí. Sin 
embargo, lo que más resaltaron fueron los trabajos grupales, el tener que coordinar con 
diferentes compañeros de clase para resolver un problema visual en un formato en el que 
nunca antes habían trabajado. A continuación, algunos extractos de sus respuestas: 
- Trabajar en grupo me enseñó las diversas propuestas que tienen los demás y poder 
integrarlas en algo grande, que se puedan interrelacionar para llegar a un mismo 
objetivo. Siempre tuvieron una temática social y eso también me sirvió para poder 
darme cuenta y observar un poco más mi entorno y lo que se encuentra fuera de él 
(Salas, G.). 
- El hecho de no contar con los mismos tiempos y tampoco tener la confianza 
suficiente hizo que hayan muchos disgustos, desacuerdos, entre otras cosas. Sin 
embargo, trabajamos con más seriedad y la propuesta creativa se tornó muy 
interesante (Atuncar, K.). 
- “En este ciclo conocí a dos personas que ahora son amigas mías y fue muy 
divertido compartir con ellas el curso y sobre todo los trabajos” (Toledo, P.). 






4.4 Análisis de las herramientas de evaluación del curso electivo de Pintura (2015-I) 
 
     Debido a la cantidad de estudiantes en el aula, se trabajó en buena medida con el apoyo 
de listas de cotejo, que servían tanto para hacer una revisión general del desempeño del 
salón como para que los participantes puedan, eventualmente, realizar una autoevaluación 
o coevaluación de sus trabajos. 
     Lo más cercano a una herramienta de evaluación que mida cuantitativamente el 
desempeño del estudiante en su propuesta pictórica es la rúbrica de evaluación. Sin 
embargo, revisar carpetas y aplicar la rúbrica a 50 estudiantes hacía que el proceso pueda 
tardar 20 horas. Además, debe existir más de una rúbrica para evaluar el desempeño del 
estudiante, considerando su naturaleza o intención expresiva: hay estudiantes más 
emocionales, otros más conceptuales, aquellos que son introspectivos como otros que les 
interesa hacer denuncia social, etc. Aplicar la misma rúbrica a todos evidencia importantes 
limitaciones. No obstante, preparar todas estas herramientas y aplicarlas toma bastante 
tiempo. Funcionaría mejor para grupos reducidos. 
     El 2015-I fue un ciclo curioso en el sistema de evaluación. Ocurrió que, al detectar que 
la mayoría de la población estudiantil en la universidad tenía problemas con los cursos 
teóricos, dificultades de comprensión lectora, ortografía, etc., la Dirección Académica 
ordenó que todos los exámenes parciales sean escritos, sin importar la naturaleza de las 
asignaturas. Entonces surgió la contradicción de que, del mismo modo que en cursos como 
Fotografía o Artes Plásticas, en Pintura la mayor parte del tiempo se hacía trabajo de taller; 
sin embargo, la evaluación teórica tenía mayor peso porcentual. Así, un estudiante podía 
pasar la mayor parte del ciclo sin pintar prácticamente nada y, si salía muy bien en el 
examen escrito, que tenía un peso porcentual de 50%, podía aprobar el curso. Por más que 
se habló con el Secretario Académico y la Directora de la Escuela, los exámenes parciales 
se realizaron de forma escrita (ver Anexo 8). 
     Sin embargo, para el examen final la Dirección Académica avisó que, nuevamente, se 







4.5 Análisis del sílabo del curso electivo de Pintura (2016-I) 
 
     Acabado el 2015-I, la Jefa del Gabinete Pedagógico solicitó algunos alcances para 
actualizar los temas del curso electivo de Pintura para el ciclo 2015-II. Sin embargo, 
debido a la falta de estudiantes matriculados, el curso no se pudo abrir sino hasta el 2016-I. 
Ese ciclo, sin embargo, el curso fue asignado a otro docente, quien trabajó con el nuevo 
sílabo y se encargó de elaborar las nuevas sesiones de aprendizaje, materiales informativos 
y herramientas de evaluación.  
     La competencia del curso electivo de Pintura del ciclo 2016-I (ver Anexo 9) señala que 
el estudiante “Valora las diferentes manifestaciones artísticas de manera crítica e identifica 
los elementos estéticos de las obras de arte a través del análisis de la forma y contenido con 
una actitud reflexiva”. La competencia pareciera más la de un curso de Estética que de 
Pintura, considerando que, a nivel procedimental, no se menciona el desarrollo de la 
técnica pictórica sino que el estudiante “valora las diferentes manifestaciones artísticas” e 
“identifica los elementos estéticos de las obras de arte a través del análisis de la forma y 
contenido”. Esta vez, a diferencia del sílabo del 2015-I, se está centrando más en el aspecto 
cognoscitivo que en el procedimental.  
     Los contenidos del sílabo combinan los temas del arte académico con nuevas 
propuestas. Por ejemplo, la primera unidad, titulada “La Pintura como autoconocimiento” 
plantea temas de la Pintura como autodescubrimiento, el gesto y la identidad personal para, 
curiosamente, terminar con el pintado de un bodegón.  
     La segunda unidad se titula La Pintura Como Reflejo De La Sociedad, comienza con la 
pintura de paisajes para pasar a entender el lenguaje pictórico como un reflejo de la 
sociedad y también una herramienta válida de hacer crítica social. Termina con un tema 
que pertenece realmente a la tercera unidad: las relaciones entre la pintura y la música. 
     La tercera unidad se titula La Pintura Y Otros Lenguajes. La idea era que los 
estudiantes puedan comprender las características del lenguaje pictórico, hallando sus 
relaciones y contrastes con otros lenguajes, como el audiovisual, la fotografía, el diseño 
gráfico, etc. Esto funcionó bien en un curso que se dictó también en la universidad, Artes 
Plásticas, ya que era motivador para los estudiantes trabajar con sus dispositivos digitales y 




     En la estrategia metodológica, se señala: “Metodología activa participativa; manejo del 
entorno virtual: foro, chat, evaluación en línea; desarrollo de casos; dinámicas grupales de 
análisis y soluciones de casos presentados; conferencias, seminarios y charlas; visitas y 
salidas de campo; lecturas”. Al igual que en los ciclos anteriores, era un texto que se 
repetía en los sílabos de otros cursos. Esto aplica tanto para los Medios y Materiales como 
para los Sistemas de Evaluación.   
     Nuevamente, en la Bibliografía no se especifica ningún libro de Pintura. La universidad 
privada donde se aplicó el presente estudio todavía no tenía libros de Pintura registrados. 
Sin embargo, como se mencionó anteriormente, era requisito como un criterio de calidad 
que los libros indicados en el sílabo estén disponibles para el estudiante en la biblioteca, 
por lo que se redactaron títulos (con los códigos de biblioteca incluidos) que, en la práctica, 
no guardaban ninguna relación con lo desarrollado en clase. 
 
4.6 Contrastación de la Hipótesis Específica No 1 
 
     Se puede confirmar entonces la primera hipótesis específica: la realización del Curso 
Electivo de Pintura de la Escuela de Arte y Diseño de una universidad privada de Lima, 
durante los ciclos 2015-I - 2016-I en sus diferentes dimensiones: sílabo, competencias, 
contenidos, materiales, sesiones de aprendizaje y sistemas de evaluación no aplicó el 
enfoque constructivista de la educación artística. 
     En general, ha tenido una fuerte presencia el enfoque de mímesis, a través del pintado 
de bodegones, paisajes y modelos; donde el docente ha cumplido el rol del experto que, de 
forma unilateral, guía a los estudiantes-aprendices, a representar de modo más fidedigno (a 
través de la estructura, proporción y manejo del color) los modelos. No ha quedado claro 
con qué herramientas actitudinales y cognoscitivas puede el estudiantes realizar luego 
trabajos interpretativos o creativos, a pesar de que así lo exige el sílabo. 
     La universidad privada donde se aplicó el presente estudio, dentro de su visión de la 
educación como negocio, ha trabajado con un alto número de estudiantes por aula, aulas 
rentables, lo cual evidentemente afectó negativamente el seguimiento personalizado de los 
procesos de enseñanza-aprendizaje de cada uno. Incluso, a pesar de ser una Escuela de 





DISEÑO DE LA NUEVA METODOLOGÍA CONSTRUCTIVISTA DEL CURSO 
ELECTIVO DE PINTURA, ENFOCADA EN EL DESARROLLO DEL 
AUTOCONCEPTO EN LOS ESTUDIANTES DE UNA UNIVERSIDAD PRIVADA 
DE LIMA 
 
5.1 Sílabo propuesto 
 
FACULTAD DE CIENCIAS DE LA COMUNICACIÓN 
ESCUELA DE ARTE Y DISEÑO 
 
SÍLABO DE PINTURA 
I. DATOS GENERALES 
1.1 Unidad Académica:   Escuela de Arte y Diseño  
1.2 Semestre Académico:   2017 - I 
1.3 Ciclo de estudios:    VII 
1.4 Requisitos: Ninguno 
1.5 Carácter:     Electivo 
1.6 Número de créditos:   04.  
1.7 Duración (Semanas):   16 semanas (del 28 de marzo al 16 de julio) 
1.8 Nº de horas semanales:   5 (3 Teoría y 2 Práctica)  
1.9 Docente (s):    Lic. Juan Carlos Delgado 
  
     
II. SUMILLA 
 
La experiencia curricular de pintura pertenece al área complementaria. Es de 
naturaleza teórico práctica y de carácter electivo. Abordará los temas del retrato y la 
figura humana, a través de la técnica académica, expresionista y modos 
contemporáneos de representar la forma y el color. Se realizarán dinámicas 
interactivas y un seguimiento personalizado al trabajo de taller de cada estudiante, 




Representa retratos y figuras humanas a través de técnicas pictóricas tradicionales y 
contemporáneas con fuerte carga expresiva, con una actitud reflexiva sobre sí mismo 








a) Investiga el valor del arte pictórico en el campo de la psicología y la sociedad, 
logrando observaciones autónomas.  
b) Realiza un autorretrato que lo represente según las características físicas que desea 
resaltar. 
c) Simboliza de forma original su identidad personal a través de la pintura. 
 
V. PROGRAMACIÓN ACADÉMICA 
 EJES TRANSVERSALES:   
 Diversidad e Identidad Cultural 
 
4.1 PRIMERA UNIDAD: INTRODUCCIÓN A LA PINTURA 
 








Comprende  los principales 
momentos, estilos y 
técnicas en la historia de la 
pintura.  
Breve historia de la 
pintura. 
La enseñanza tradicional y 
la enseñanza 
contemporánea. 




Ensayo sobre el 
significado de la 
pintura en la urbe 















Valora la importancia del 
Psicoanálisis en el 
desarrollo de la Pintura del 
siglo XX.  
La pintura como 
autodescubrimiento. 
Psicoanálisis del Arte. 
3 
Reconoce el valor del 
cuerpo como vía de 
autoconocimiento, y su 
presencia en la actividad 
pictórica. 
El Yo como cuerpo. 
Aproximaciones desde la 
filosofía, las artes 
kinésico-corporales y la 
pintura. 
4 
Aplica la pintura mural en 
un trabajo colectivo. 
La pintura mural. El mural 
participativo. La pintura 
colectiva. 
5 
Analiza el valor de las 
nuevas tecnologías en las 




transformaciones de la 
pintura contemporánea. 
 
EXAMEN PARCIAL 1 (EP1) 
 
 
4.2 SEGUNDA UNIDAD: AUTORRETRATO Y AUTOCONCEPTO   
 








Interpreta diferentes cánones en el 
retrato según el contexto cultural.  
El retrato: tipos y 
clasificación. 













Aplica sus conocimientos de pintura 





Aplica sus conocimientos de pintura 





9 Elabora una pintura en colectivo. 
Representación 
personal a través de 
la pintura: pintura 
colectiva. 


















4.3 TERCERA UNIDAD: LA PINTURA COMO AUTOCONOCIMIENTO 
 








Aprecia el valor de la filosofía 
y la pintura para buscar 
respuestas sobre la pregunta 
existencial ¿quién soy? 



















Aplica sus experiencias y 
conocimientos sobre su 
entorno social en un mapa 
mental. 
El Yo y el medio social. 
Aproximaciones desde la 
psicología, la sociología y la 
Pintura. 
13 
Representa su identidad 
personal a través de un cuadro.  
Simbolismo en el autorretrato. 
14 
15 EXAMEN FINAL (EF) 
 




 Respeto a la diversidad cultural 
 Sentido de pertenencia 
 
V. ESTRATEGIA METODOLÓGICA 
 Metodología activa participativa. 
 Manejo del entorno virtual: Foro, chat, evaluación en línea. 
 Seguimiento personalizado en el taller. 
 Visitas y salidas de campo. 
 Lecturas. 
 
VI. MEDIOS Y MATERIALES        
- Documentos impresos y manuscritos: Libros, folletos, revistas, entre otros    
materiales impresos. 
- Material audiovisual e informático: Videos, CD, recursos electrónicos,    
fotografías y otros. 







La evaluación constituye un proceso integral, continuo y sistemático que abarca el 
progreso académico del estudiante mediante los indicadores de logro. En tal 
sentido, el diseño de evaluación responde a la elaboración de productos que el 
estudiante llevará a cabo durante las 16 semanas de la experiencia curricular. 
Además, la calificación de cada unidad y la calificación final del curso son 
establecidas mediante pesos. 
 












Prácticas Calificadas PC 30% 
20% 
Rúbrica 
Trabajo T 30% Rúbrica 
Examen Parcial 1 EP 40% Cuestionario 
II 
Prácticas Calificadas PC 30% 
30% 
Rúbrica 
Trabajo T 30% Rúbrica 
Examen Parcial 2 EP 40% Cuestionario 
III 
Prácticas Calificadas P 25% 
50% 
Rúbrica 
Exposición E 25% Rúbrica 







SEGUNDA UNIDAD (X2) TERCERA UNIDAD (X3) 
X1 =0.30*PC + 0.30*T+ 
0.40*EP 

















XF = 0,2*X1+0,3*X2+0,5*X3 
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7.3  REQUISITOS DE APROBACIÓN 
- Se utiliza la escala de calificación vigesimal; la nota mínima aprobatoria es 11. 
- Solo en el promedio final la fracción equivalente o mayor a 0,5 será redondeado al 
dígito inmediato superior. 
- El 30 % de inasistencias injustificadas inhabilita al estudiante para rendir la evaluación 
final. 
- Las inasistencia a prácticas o exámenes no justificados se calificarán (00).  
- El estudiante tendrá derecho a rendir solo un examen, cualquiera sea su condición de 
sustitutorio o rezagado. 
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5.2 Diseño y aplicación de las sesiones de aprendizaje 
 
5.2.1 Sesión de aprendizaje N° 1 
   
I) PROGRAMACIÓN 
CAPACIDADES TEMÁTICA PRODUCTO ACADÉMICO 
Identifica los principales 
momentos, estilos y técnicas 
en la historia de la pintura. 
Breve historia de la 
pintura 
La enseñanza tradicional 
y la enseñanza 
contemporánea. 






Respeto a la diversidad cultural 
 
III) SECUENCIA METODOLÓGICA 




En los minutos iniciales se acomodan las carpetas 
formando un círculo, de tal modo que todos los 
participantes del aula se puedan ver.  
 
Luego, cada uno se va presentando, comentando sus 
intereses con relación al arte y la pintura, autores y obras 
preferidos, significados, exposiciones que les hayan 












El docente explica el perfil y el contenido del curso, como Diapositivas y 20 min. 
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un taller de pintura para el desarrollo del autoconocimiento. 
Comenta el sílabo apoyándose de algunas imágenes. Les 
hace saber sobre el uso e importancia de la carpeta de 
investigación, los materiales que necesitarán, según las 
semanas de clase y los modos de evaluación. 
 
Cada estudiante llena el test de Autoconcepto Forma 5 
(AF5), identificando sus nombres para poder contrastar sus 
resultados de inicio y de cierre del taller.  
 
Los estudiantes hacen aportes sobre sus saberes acerca de 
cómo se ha venido enseñando la pintura a lo largo de la 
historia. El docente organiza y complementa la 
información, estableciendo un contraste entre la pintura de 
mímesis, el arte contemporáneo, la arteterapia y el 
autoconcepto. Se les entrega la separata del libro Arte 
contemporáneo (Serraller, 2001). 
 
En grupos, los estudiantes organizan los principales 
momentos de la historia de la pintura, sus modos de 
enseñanza; y plantean cómo creen que debería ser un taller 
de pintura para ellos, de forma ideal, que los ayude a 




































































IV.-DISEÑO DE EVALUACIÓN                                                                                                                                                                                  
CAPACIDADES INDICADORES DE LOGRO INSTRUMENTO 
Identifica los principales 
momentos, estilos y 
técnicas en la historia de 
la pintura. 
Organiza los principales 
momentos en la historia de la 
pintura en un cuadro. 




Respeto a la diversidad 
cultural. 
Trabaja de forma armoniosa con 





LIBROS, REVISTAS, ARTÍCULOS, TESIS, PÁGINAS WEB. 
 













Se evalúan los informes. 
 
Extensión: Avance de la carpeta de investigación a partir de 




Lista de Cotejo 
Valor Características a cumplir Sí cumple No cumple Observaciones 
4 Es pulcro en su presentación.    
4 Organiza detalladamente los principales 
momentos en la historia de la pintura. 
   
4 Explica los modos de enseñanza de la 
pintura de acuerdo a diferentes 
contextos. 
   
4 Plantea cómo debería ser un taller de 
pintura para el desarrollo del 
autoconocimiento. 
   
4 Participa en el debate activamente    
20     
 
Observaciones 
     La primera sesión se realizó el sábado 15 de abril, entre los feriados que se celebran por 
Semana Santa. Varios estudiantes pensaron que no habría clase, por lo que solo asistieron 14 
estudiantes (de los 29 matriculados en el curso). 
     Al haber poca asistencia, cada uno se fue presentando y comentando sobre sus saberes 
previos acerca de la historia de la pintura y artistas preferidos. Se notó, como en cursos 
anteriores, que habían estudiado la historia de la pintura solo hasta la primera mitad del siglo 
XX, siendo el canon occidental europeo lo que había predominado en su formación. 
Mencionaron el art nouveau, el impresionismo, el surrealismo, el cubismo, el arte pop y 
expresionismo abstracto. Entre sus artistas preferidos estaban Miguel Ángel Buonarroti, 
Wassily Kandinsky y Jackson Pollock. No se mencionaron pintores peruanos, 
latinoamericanos o artistas contemporáneos. 
     Esta limitación también se ha experimentado en la Escuela Nacional de Bellas Artes, 
donde el curso de Historia del Arte Universal iba de forma lineal desde el arte rupestre hasta 
las vanguardias artísticas del siglo XX aproximadamente. Tenían este enfoque los profesores 




     La ausencia de referentes artísticos peruanos y latinoamericanos limita la capacidad de 
construir una identidad pictórica y cultural en el estudiante. Esto, por un lado, invisibiliza 
tanto los contenidos de los artistas locales como las símbolos que emplean para expresarse, 
relacionados con nuestra memoria e historia emocional. Por otro lado, deja como única opción 
de apreciación estética las obras de arte procedentes de la tradición europea, que puede luego 
entenderse como una cultura superior a la local.  
     Previendo esta realidad, para preparar la clase se utilizó el capítulo siete del texto El arte 
contemporáneo (Calvo, 2001), que aborda el arte occidental desde el año 1945 hasta el año 
2000, buscando que los estudiantes complementen la información del texto con sus saberes 
previos, tratando de organizar una visión general de los principales momentos de la pintura 




Figura 3. Fotografías de la pizarra con los apuntes de los estudiantes, organizando su información 
sobre los principales momentos de la pintura. 
 
     Si bien la sesión todavía se centró solo en el canon occidental, se explicó esta limitación a 
los estudiantes, como parte también de un problema para entender y valorar las múltiples 
manifestaciones artísticas que existen en nuestro país y en el mundo no occidental. 
     Siendo la primera sesión, y considerando que no todos los estudiantes se conocen entre sí, 
se mostraron algo tímidos para participar en clase y en la dinámica, centrándose más en la 
separata que en compartir sus conocimientos a sus compañeros de clase, utilizando la pizarra. 
En ese sentido, este primer acercamiento fue más de tipo conductista que constructivista, pues 
la información que se registró fue una síntesis de la lectura y de la exposición con diapositivas 
ya que prácticamente no incluyeron confiaron en la información que ya manejaban.  
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     Se creó un grupo en la red social facebook y se agregaron como miembros a los estudiantes 
presentes y a algunos que estaban en la lista de asistencia que, si bien no vinieron, se conocía 
de ciclos anteriores.  
 
 
Figura 4. Grupo de Facebook con los miembros del salón ya registrados. A través de este medio se 

















5.2.2 Sesión de aprendizaje N° 2 
 
I) PROGRAMACIÓN 
CAPACIDADES TEMÁTICA PRODUCTO ACADÉMICO 
Valora la importancia del 
Psicoanálisis en el desarrollo 
de la Pintura del siglo XX.  
La pintura como 
autodescubrimiento. 
Psicoanálisis del Arte. 




Sentido de pertenencia. 
 
III) SECUENCIA METODOLÓGICA 




Se devuelven los trabajos y se repasan algunos temas 
pendientes sobre el arte del siglo XX: Surrealismo, Escuela 
de Nueva York, Escuela de Londres, Informalismo, Neo 
Dadaísmo, Arte Conceptual y Arteterapia.   
 
Los estudiantes que estaban pendientes, realizan el test 
AF5. Mientras sus compañeros esperan, se revisan algunas 

















Se muestran algunas imágenes con manchas de pintura para 
que los estudiantes respondan algunas preguntas tipo: ¿Qué 
palabras vinieron primero a tu mente? ¿Dónde viste esa 
imagen antes? ¿Por qué crees que puede ser importante 
para ti? Luego, algunos comentan lo que han visto y se 
constatan los contrastes entre unos y otros. 
 




























los estudiantes: ¿En qué consiste el Psicoanálisis? ¿Para ti, 
quién es su principal representante? ¿Cuáles son sus 
influencias en el mundo del Arte? Se conversa sobre las 
principales ideas del Psicoanálisis como vía de 
autodescubrimiento: sus representantes e influencias en el 
mundo del arte: surrealismo, expresionismo, dadá, arte 
contemporáneo y arteterapia. 
 
Se ambienta el aula con luz baja y música de relajación. A 
partir de una mancha, los estudiantes de forma individual 
van generando asociaciones (escritas, visuales o de otro 
tipo). Cada uno interpreta su trabajo.  
 
A partir de la experiencia, el estudiante elabora una 





































Se organiza una exposición con los trabajos del salón y se 
comenta el avance de algunas obras.  
 
Extensión: acabado de trabajos. 
Obras. 30 min. 
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IV.-DISEÑO DE EVALUACIÓN                                                                                                                                                                                        
CAPACIDADES INDICADORES DE LOGRO INSTRUMENTO 
Valora la importancia del 
Psicoanálisis en el 
desarrollo de la Pintura 
del siglo XX.  
Elabora una composición visual 
utilizando el método de 
asociación libre tomado del 
psicoanálisis. 


















Lista de Cotejo 
Valor Características a cumplir Sí cumple No cumple Observaciones 
4 Es pulcro en su presentación.    
4 Ha cumplido con el ejercicio de 
manchas adecuadamente. 
   
4 Realizó una interpretación visual de las 
manchas. 
   
4 Ha utilizado el espacio de la 
composición de forma novedosa. 
   
4 Evidencia destreza técnica.    








Asistieron todos los estudiantes. Quienes estaban pendientes, llenaron el cuestionario AF5 (en 
total 25 estudiantes de los 29 matriculados).   
     Tomando como referencia los informes que presentaron los estudiantes en la primera 
sesión, y considerando que la mitad del salón no había asistido, se repasó el contexto de la 
pintura contemporánea y sus posibilidades dentro de la arteterapia, considerando el valor que 
tiene el arte para canalizar emociones que pueden estar reprimidas o no se verbalicen 
regularmente.  
     Esta posibilidad terapéutica de la pintura se comenzó a valorar en la construcción de la 
propuesta pictórica personal en Bellas Artes. Como se mencionó anteriormente, luego de 
pasar algunos años dibujando y pintando frutas, estatuas y personas, se pedía elaborar una 
propuesta creativa. Esto principalmente en la especialidad de Pintura, donde la mayoría de 
docentes trabajaban y promovían un arte académico como única alternativa e identidad 
estética para la Escuela. Buscando una motivación para componer el cuadro, manchando el 
lienzo en blanco se fue descubriendo la posibilidad de liberar cargas emocionales que se 
guardaban en la subjetividad y de las que uno no era consciente en su quehacer diario. Se 
percibió una transformación personal canalizando estas emociones en el cuadro, y se dedujo 
que el principal valor de la obra no estaba en lo que podía generarle al público, al otro, sino a 








Figura 5. 48, uno de los cuadros de la propuesta pictórica en Bellas Artes. 
 
     No importaba tanto el tiempo que uno podía invertir dándole un acabado pulcro al trabajo 
o racionalizando las formas para que el público entienda el mensaje. Lo trascendente de la 
obra era lo que podía simbolizar para uno, como esa terapia a sí mismo a través de la 
interpretación de los símbolos que aparecen en sueños (Freud, 1931). Esto guarda relación 
con las experiencias de otros pintores, más allá del Surrealismo. Para Jackson Pollock 
(Wyoming, 1912 - Nueva York, 1956), por ejemplo: “Pintar es descubrirse a sí mismo”. 
Apasionado por las investigaciones psicoanalíticas de Jung sobre los arquetipos del 
inconsciente colectivo, creó el expresionismo abstracto, desarrollando obras de gran formato, 





     En esa perspectiva, interesaba empezar con ejercicios de asociación libre e interpretación 
de imágenes y sueños como punto de partida para el conocimiento de sí mismo a través de la 
pintura. A varios estudiantes les llamó la atención cómo, a partir de un mismo estímulo, las 
imágenes proyectadas, cada uno podía asociar ideas muy distintas, de acuerdo a la memoria y 
significación personal.  
     Cuando pasaron a pintar, debido a su intención expresiva y/o habilidad técnica, algunos 
estudiantes terminaron los trabajos hasta una hora antes que sus compañeros. Por otro lado, a 
otros no les alcanzó el tiempo para acabarlos. Esto dificultó la exhibición de las láminas de 
modo uniforme, como estaba planeado en la sesión de aprendizaje. 
     Tomando como referencia el método de interpretación onírica (Freud, 1931), durante los 
días siguientes los estudiantes llevaron un registro de sus sueños, que pasaron a interpretar en 
sus carpetas de investigación y luego a pintar en estilo surrealista. Aquí algunas imágenes: 
 





      
Figura 6. Ejercicios de los estudiantes inspirados en sus sueños. 
 
     El proceso de registro de sueños tomó dos semanas en algunos casos, ya que ciertos 
estudiantes dormían muy poco, debido a que trabajaban y estudiaban o tenían muchas tareas, 
y por ende no recordaban lo que soñaban. Otros no fueron constantes en el registro pero 
cuando comenzaron a hacerlo, la mayoría soñó e interpretó en sus carpetas lo que 
simbolizaban sus sueños. Temas emocionales estaban muy presentes, como la presencia de 
algún familiar enfermo o el fallecimiento de una mascota; así como cierta inquietud e 
inseguridad por su futuro. Esto se entiende tomando en cuenta su rango de edad, entre 18 – 22 
años, en camino a insertarse en el mundo laboral de la ciudad. 
     Si bien estos temores y conflictos son parte del autoconocimiento, de la construcción de la 
identidad personal, también es importante notar que los hacen interesantes estéticamente, 










5.2.3 Sesión de aprendizaje N° 3 
 
I) PROGRAMACIÓN 
CAPACIDADES TEMÁTICA PRODUCTO ACADÉMICO 
Reconoce el valor del cuerpo 
como vía de 
autoconocimiento, y su 
presencia en la actividad 
pictórica. 
El Yo como cuerpo. 
Aproximaciones desde la 
filosofía, las artes 
kinésico-corporales y la 
pintura. 





Sentido de pertenencia. 
 
III) SECUENCIA METODOLÓGICA 




Los estudiantes vienen ese día con ropa cómoda. Se 
acondiciona el salón con el mínimo de carpetas. Se hacen 
unos ejercicios iniciales de calentamiento, prestando 
atención a todas las articulaciones y partes del cuerpo. 
 
Se realizan algunos estiramientos ejercicios de Tai Chi y 
Aikido, con el objetivo de que cada estudiante tome 
conciencia de su cuerpo de forma individual y, también 









Luego de esta preparación física, cada estudiante comienza 
a pintar con diferentes partes de su anatomía: con los pies, 
con la mano que nunca utilizan, con la boca, etc. El docente 
orienta a que tomen conciencia de cómo el cuerpo, a través 

















con el cuadro. 
 
Los estudiantes forman pareja con un(a) compañero(a) del 
mismo sexo. Con los ojos vendados, comienzan a 
reconocer las formas del rostro propio y del compañero(a). 
 
Se traen las carpetas nuevamente al aula. Se les coloca un 
periódico para protegerlas y un bloque de arcilla.  
 
A continuación, de forma individual, los estudiantes crean 
formas, espacios y texturas con la arcilla/plastilina. Se 
ambienta el aula con música. En paralelo, el docente revisa 
el avance de carpetas de investigación artística. 
Los estudiantes se quitan las vendas y comparten sus 
trabajos. Se toman algunas fotos.  
 
Luego cada uno estudia su obra y crea un movimiento 



































Se exponen algunas propuestas. 
 
Extensión: los estudiantes que no terminaron la 
experiencia, la acaban para que la puedan presentar la 
semana siguiente. Leen y comentan las separatas 
Fundamentos psicomotores de las expresiones artísticas: 
un abordaje filogenético (Da Fonseca, 2004) y 
Enraizamiento (Szyniak, 1999).  
Trabajos. 60 min. 
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IV.-DISEÑO DE EVALUACIÓN                                                                                                                                                                                  
CAPACIDADES INDICADORES DE LOGRO INSTRUMENTO 
Reconoce el valor del 
cuerpo como vía de 
autoconocimiento, y su 
presencia en la actividad 
pictórica. 
 
Elabora un proyecto artístico con 
su cuerpo. 
 




Sentido de pertenencia. Trabaja a gusto con sus 





LIBROS, REVISTAS, ARTÍCULOS, TESIS, PÁGINAS WEB. 
150.195S99 
Szyniak, David (1999). Discursos del cuerpo. Capítulo 7. Buenos Aires: 
Lugar Editorial. 
 
Da Fonseca (2004). Psicomotricidad. Capítulo 7. México: Editorial 
Trillas. 
 
Lista de Cotejo 
Valor Características a cumplir Sí cumple No cumple Observaciones 
4 Es pulcro en su presentación    
4 Su composición en volumen con arcilla 
es novedosa, con relación al grupo. 
   
4 La relación de la forma con el espacio 
es armoniosa. 
   
4 Evidencia soltura en su expresión 
corporal. 
   
4 Existe una relación armónica entre el 
movimiento del cuerpo y la 
composición en volumen. 
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20     
 
Observaciones 
     La sesión comenzó con diez estudiantes, quienes inicialmente realizaron ejercicios de 
respiración abdominal, calentamiento de las articulaciones y estiramientos inspirados en la 
práctica de Aikido y Tai Chi, buscando lo que el psicoterapeuta Alexander Lowen (Nueva 
York, 1910 – Connecticut, 2008) denominó enraizamiento: conseguir que una persona 
entre más en contacto con el piso. Estar en el piso es lo opuesto a tener una obsesión, o 
estar en el aire viviendo de ilusiones (como se cita en Szyniak, 1999, p. 135). La 
experiencia fue bastante relajante para el grupo, y al mismo tiempo los llenó de energía 
para trabajar, considerando que las sesiones comienzan a las 7:30a.m., y quienes llegan 
temprano a veces no duermen mucho o incluso llegan sin haber tomado desayuno. 
     El pintar con una parte del cuerpo que no utilizan usualmente para trabajar les renovó la 
mirada hacia la obra. En sus carpetas varios comentaron que se sintieron bastante libres, lo 
que está también relacionado al pensamiento infantil y la estimulación de la creatividad. 
     Pasar de ahí a trabajar con la arcilla y los ojos vendados fue también una experiencia 
novedosa. Algunos se tomaban selfies antes de comenzar a trabajar. Sin embargo, en un 
momento ya todos estaban en silencio, concentrados en la forma que estaban modelando. 
Cuando terminaron, la mayoría se sorprendía en lo que veía, pues era distinto a lo que 
tenían en mente. Unos pocos incluso trataron de corregir su trabajo, ya sin las vendas. Sin 
embargo, se les recalcó que lo importante era cómo se sentía la textura, el volumen y su 
relación con el espacio, más que lo netamente visual. 
     Si bien se ambientó el aula con música de relajación que se encontró en youtube, 
también se puede considerar que vengan preparados con sus audífonos y MP3 para que 
trabajen con la música que más les agrade. También se pueden plantear preguntas guía, 
para incentivarlos a reflexionar sobre la participación del cuerpo en la obra, distinguiendo 
la experiencia entre el trabajo en tres dimensiones con el bidimensional.  
     A partir del mensaje que les transmitía su obra, cada estudiante realizó una 





































Figura 7: Ejercicio de expresión corporal y modelado con arcilla. 
93 
 
     De forma complementaria, también se les dejó como lectura el capítulo siete del libro 
Fundamentos psicomotores de las expresiones artísticas: un abordaje filogenético (Da 
Fonseca, 2004), para que lo comenten en sus carpetas. El autor explica la evolución de los 
fundamentos corporales y motores del ser humano, manifestando una transición desde la 
sensibilidad visceral hacia la sensibilidad estética. Sin embargo, el texto les pareció denso a 
los estudiantes, quienes se limitaron a hacer resúmenes del mismo. La poca comprensión 
lectora, en aquellos estudiantes que efectivamente llegan a leer las separatas, es un problema 
que se percibe desde primer ciclo. Es una generación que lee y escribe mucho, pero temas 
ligeros propios de las redes sociales, lo cual limita sus capacidades de análisis crítico y 
construcción de un discurso (visual) propio. Haciendo esta consideración, es mejor realizar 
una explicación del capítulo, a modo de refuerzo, orientando los ejemplos hacia la 
representación plástica-pictórica.  
 
5.2.4 Sesión de aprendizaje N° 4 
      
I) PROGRAMACIÓN 
CAPACIDADES TEMÁTICA PRODUCTO ACADÉMICO 
Aplica la pintura mural en un 
trabajo colectivo. 
La pintura mural. El 
mural participativo. La 
pintura colectiva. 
Pintura en gran formato. 
 
II) ACTITUDES 
Sentido de pertenencia. 
 
III) SECUENCIA METODOLÓGICA 




Durante los minutos iniciales se ponen ejemplos de 
pinturas y proyectos artísticos de trabajo en colectivo. Los 
estudiantes aportan con ejemplos que conozcan desde su 















Los estudiantes elaboran una pintura colectiva en la que 
se autorretratan en grupo, de acuerdo al estilo de cada 
participante. Conversan con el docente sobre su 
realización. En las reflexiones personales, el estudiante 
presta atención a cómo se siente trabajando en grupo, las 
posibilidades y limitaciones de este tipo de dinámica. 
 
Desarrollan su proyecto en colectivo. El docente está 
atento a la participación de cada integrante durante el 
trabajo grupal mientras revisa y asesora, individualmente, 
el avance de las carpetas de investigación artística.  
Papel americano 
de 1.5m. x 3m. 
aproximadamente, 











Instalación y exposición de trabajos. Registro fotográfico. 
 
De forma personal, cada estudiante describe su 
experiencia en el proyecto, sus aportes, qué le gustó o no 
en el trabajo, con qué se sintió identificado y/o aquello 
que cree está pendiente en el proyecto. 
 
Extensión: Avance de la carpeta de investigación a partir 
de los temas expuestos y las experiencias de taller. Se les 
pide que traigan cámara fotográfica y/o algún dispositivo 
digital para trabajar en clase. 
 
Trabajos. 
Masking tape o 

















IV.-DISEÑO DE EVALUACIÓN                                                                                                                                                                                         
CAPACIDADES INDICADORES DE LOGRO INSTRUMENTO 
Aplica la pintura mural 
en un trabajo colectivo. 
Realiza una pintura colectiva 
sobre papel americano de 1.5m. x 
3m. 
















Bang, Claudia (septiembre de 2013). El arte participativo en el espacio público y 


















Rúbrica de evaluación 
 
Ítem 4 3 2 1 0 
Claridad en 
el mensaje 
Está clara la 
relación entre la 
intención 
expresiva del 
















estudiante y la 
imagen que 










Su imagen se 
integra 
armoniosamente 
dentro de la 
composición 
grupal. 
Su imagen se 
integra 
armoniosament
e dentro de la 
composición 
grupal. 
Su imagen se 
no integra 
armoniosamen












con relación a 
sus compañeros 
de taller. 















La obra colectiva 
es original, con 







partes que son 
una copia, con 
relación a los 
demás trabajos 
del salón. 






























     En esta sesión se desarrolló el tema con el apoyo de diapositivas pero de forma no 
lineal, conversando sobre el arte parietal; el action painting de Jackson Pollock; el trabajo 
colectivo en arteterapia; el templo pintado en el Santuario de Pachacamác, junto a las 
actividades educativas que el Ministerio de Cultura ha organizado con algunos colegios; la 
importancia y estética del muralismo mexicano; el colectivo Espacio Abierto, que utiliza el 
mural participativo como vehículo de transformación social; la estética de los paneles 
publicitarios; y el graffiti aplicado en diferentes contextos.  
     El trabajo en colectivo ya no piensa el arte con el objetivo de producir solo un bien 
cultural, sino como un medio posibilitador de pensar y crear nuevas realidades (Bang, 
2013: p.7). Dentro de estas nuevas realidades, en la práctica del aula cada estudiante tuvo 
que reflexionar sobre sí mismo y simbolizarse en una obra conjunta, teniendo que 
coordinar con sus compañeros para lograr un trabajo y composición armónicos 
considerando, en términos de arteterapia, que cuando se reflexiona sobre los problemas 
plásticos se está planteando indirectamente sobre cómo se actúa en la propia vida (como se 
cita en López, 2009, p. 38). Se formaron seis grupos para esta dinámica.       
     Se acondicionó el salón, colocando las mesas a los extremos o poniendo unas encima de 
otras para ganar espacio. Algunos estudiantes ubicaron el papel americano en el piso, otros 
lo pegaron en la pared y dos grupos trabajaron en el pasadizo contiguo al aula. 
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Figura 8. Estudiantes organizando su trabajo. Se formaron 6 grupos de 5-6 integrantes. 
     Los grupos se conformaron de espontáneamente, principalmente entre amigos que se 
conocían de ciclos anteriores. En estos grupos, la capacidad de trabajar juntos a gusto y 
lograr composiciones cuyas formas y colores armonicen visualmente fue evidente. Por otro 
lado, algunos problemas se manifestaron en grupos que incluyeron alumnos rezagados, que 
llegaron tarde o no hicieron mayores esfuerzos por integrarse a la dinámica. 
     Esta vez se hizo una lista de canciones con los gustos de cada estudiante y se ambientó 
el aula con ellas, utilizando el youtube. El pintado tomó más tiempo de lo previsto, por lo 
que es recomendable pedir a los estudiantes materiales adicionales, como esponjas o 
brochas, en una próxima experiencia. Es interesante notar también que los grupos mejor 
cohesionados se tomaron fotos con sus trabajos y terminaron en menor tiempo la práctica.       
     En las anotaciones de sus carpetas, se vio poca reflexión sobre el trabajo en grupo, la 
experiencia se evidenció principalmente en la práctica. En un futuro proyecto se podrían 




Figura 9. Las estudiantes eligieron representarse cada una a través de un animal dentro de un árbol 






Figura 10. Siendo un curso que llevan a partir del ciclo V, los estudiantes ya tienen experiencia en el 
uso de materiales, como la pintura látex. En la tercera fotografía se aprecia el trabajo de un grupo que 




5.2.5 Sesión de aprendizaje N° 5 
 
I) PROGRAMACIÓN 
CAPACIDADES TEMÁTICA PRODUCTO ACADÉMICO 
Analiza el valor de las 
nuevas tecnologías en las 
transformaciones de la 
pintura contemporánea. 
La pintura y las nuevas 
tecnologías como vía de 
autoconocimiento.  






Respeto a la diversidad cultural. 
 
III) SECUENCIA METODOLÓGICA 




Se presentan los proyectos Artware y Nuevas realidades, 
sobre el arte y las nuevas tecnologías. Los estudiantes 
comentan exposiciones de arte que experimente con la 
tecnología digital, el uso de fotografía, video, aplicaciones 








Se organiza en conjunto las características del lenguaje 
digital y su influencia en la pintura durante los siglos XX y 
XXI. 
 
Los estudiantes elaboran un autorretrato utilizando la 
tecnología digital (cámaras fotográficas, tablets, telefonía 
celular, etc.). Se comparten algunos trabajos para 
intercambiar ideas.  
 
























IV.-DISEÑO DE EVALUACIÓN                                                                                                                                                                               
CAPACIDADES INDICADORES DE LOGRO INSTRUMENTO 
Analiza el valor de las nuevas 
tecnologías en las 
transformaciones de la pintura 
contemporánea. 
Elabora un autorretrato utilizando 
la tecnología digital. 




Respeto a la diversidad 
cultural. 
 
Escucha con atención las opiniones 
de sus compañeros con relación a 







LIBROS, REVISTAS, ARTÍCULOS, TESIS, PÁGINAS WEB. 
759 C71 
 
Colorado, Arturo (2013) Del arte rupestre al arte digital (pp. 397 – 407). 
Madrid: Síntesis. 
las preguntas ¿Qué es el arte para ti? ¿Cuál es su 
importancia? Dentro del arte, ¿qué caracteriza al 
lenguaje de la pintura? Dentro del lenguaje de la pintura, 
¿qué estilo le interesa desarrollar? ¿Por qué? Sustenta 
cada una de tus respuestas. Finalmente, explicar cómo es 










Se les indica los materiales que necesitarán para la 
siguiente sesión: cartulina canson, lápiz 2B y 8B. 
 






 Delgado, Juan Carlos (2009). Arte digital: distancias y acercamientos. 
Recuperado de: 
http://juancarlosdelgado.com/imagenes/artedigital_delgado.pdf 
Roncoroni, Umberto (2009). Arteware 6. Recuperado de: 
http://www.digitalartperu.org/Artware01f.html 






















Rúbrica de Evaluación: Carpetas de investigación artística 










fuera del aula 
















fuera del aula 
con relación 



























En el campo 
de la Pintura, 
identifica y 
explica el tipo 
de estética 







En el campo 


































































































Bocetos Elabora varios 
ensayos y 
experiencias 

































Rúbrica de Evaluación: Control de Lectura 
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con relación al 
aula.  
Contextualiza 
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     Esta sesión inició con la explicación y reflexión sobre lo que es el arte digital, su 
relación con la pintura contemporánea y su aplicación como vía de autoconocimiento. Para 
ello, se utilizó un ensayo realizado anteriormente, arte digital: distancias y acercamientos 
(Delgado, 2009) donde se define el arte digital como aquel realizado con las nuevas 
tecnologías digitales de la comunicación que, debido a la revolución cultural que ha 
significado su uso a través de Internet, replantea las relaciones entre el/los artistas, la/s 
obras, el/los público/s y el/los contexto/s en que se desarrolla el intercambio de 
información (p.8). Colorado (2013) coincide en definir al arte digital como aquel en que el 
artista ha utilizado el ordenador como herramienta creativa, como medio de expresión o 
como compañero de viaje (p.402). 
     Cuando se pasó a la aplicación práctica, la mayoría de estudiantes utilizaron sus 
celulares para tomarse selfies, emplear filtros y aplicaciones en sus dispositivos móviles 
para retratarse. Reflexionaron sobre la diferencia de representarse de ese modo y hacerlo a 
través de la pintura. Se resaltó el tema del ahorro de tiempo, la velocidad para tomarse 
fotografías, editarlas y compartirlas con amigos de todo el mundo a través de las redes 
sociales, en contraste con el hacer pictórico, que cuesta mayor esfuerzo y posee circuitos 
de distribución distintos. 
     En la evaluación a través de los controles de lectura, hubo poco análisis para discernir 
las características del lenguaje de la pintura, comparándolo con otras artes. Se mencionó 
que es una vía para expresar sentimientos y emociones que sirven, a su vez, como vehículo 
de autoconocimiento. A pesar de poder utilizar sus lecturas en el examen, casi no se citaron 
autores para ayudarse a sustentar sus respuestas. Lo que los estudiantes valoran más es la 
cuestión práctica, el ir aprendiendo técnicas de las artes plásticas y pasar por experiencias 
novedosas que los hagan vivenciar su creatividad.    
     La idea de la primera unidad era que conozcan y experimenten diferentes posibilidades 
de la pintura, para que adquirieran confianza con el material a través, por ejemplo, de 
manchas libres, asociaciones de ideas, trabajos en colectivo y pudiesen contrastar estas 
experiencias con lo realizado a través de los autorretratos hechos con sus dispositivos 
digitales. A su vez, reflexionaron sobre su mundo interior, sus sueños, la participación del 
cuerpo en la obra y el trabajo con otros como parte de un proceso de autodescubrimiento. 
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     Las listas de cotejo y la rúbrica de evaluación empleadas a lo largo de las sesiones solo 
han servido como guías de evaluación, pues uno de los objetivos del proyecto coincide en 
crear un espacio que facilite el proceso de autoconocimiento a través de la pintura, más que 
lograr productos técnicamente avanzados a nivel pictórico. Son materiales que sirven para 
negociar con las exigencias burocráticas de la institución; y documentan una búsqueda para 
aproximarse a las múltiples variables del proceso creativo. De ahí la importancia de 
estudiar las carpetas de investigación, la experiencia y sensibilidad del docente para 
reconocer y acompañar la construcción simbólica del estudiante a lo largo del curso. 
 
5.2.6 Sesión de aprendizaje N° 6 
 
I) PROGRAMACIÓN 
CAPACIDADES TEMÁTICA PRODUCTO ACADÉMICO 
Interpreta diferentes cánones 
en el retrato según el 
contexto cultural.  
El retrato. Rostro y 
figura humana: diferentes 
cánones. 




Respeto a la diversidad cultural. 
 
III) SECUENCIA METODOLÓGICA 




Se comenta lo que será el trabajo de la segunda unidad del 
curso. 
 
Se muestran imágenes de diferentes rostros, poniendo 
énfasis en la variedad de formas, estructuras, proporciones 
y detalles en cada uno. Se forman grupos de cinco 
integrantes y uno se coloca al medio. Sus compañeros 
hacen bocetos rápidos de su rostro, prestando especial 






















resaltantes. Luego, cada estudiante va rotando como 
modelo. 
 
Intercambian dibujos entre sí. 




Se hace una comparación de diferentes cánones para la 
representación del rostro y la figura humana: arte rupestre, 
cultura egipcia, griega, Perú Antiguo, arte oriental, arte 
medieval, caricatura y experiencias en la fotografía 
contemporánea. 
A partir de la variedad expuesta, se señalan principios de 
composición de la figura: estructura, formas, proporción y 
claroscuro. 
 
Los estudiantes realizan un autorretrato en claroscuro 
apoyándose de una imagen obtenida a través de sus 
dispositivos digitales. Pueden trabajar de forma 
interpretativa. Reciben asesoría técnica del docente. 
 































Acabado y entrega de trabajos. 
 
Extensión: Realizan un autorretrato en claroscuro en 
cartulina canson A4, basados en una fotografía suya. Deben 
traer un espejo para la siguiente sesión. Materiales 
(opcional): Óleo sobre lienzo. 
Proyector. 







IV.-DISEÑO DE EVALUACIÓN                                                                                                                                                                                     
CAPACIDADES INDICADORES DE LOGRO INSTRUMENTO 
Interpreta diferentes 
cánones en el retrato 
según el contexto 
cultural.  
Dibuja diferentes estructuras y 
proporciones en el rostro. 




Respeto a la diversidad 
cultural. 
Presta atención a los diferentes 






LIBROS, REVISTAS, ARTÍCULOS, TESIS, PÁGINAS WEB. 
757S58 
Ej.3 
Simblet, Sara (2014). Anatomía para el artista. Londres: Blume. 
 
Lista de Cotejo 
Valor Características a cumplir Sí cumple No cumple Observaciones 
4 Es pulcro en su presentación    
4 Ha utilizado la estructura de forma 
coherente al mensaje de su autorretrato. 
   
4 Ha utilizado la proporción de forma 
coherente al mensaje de su autorretrato. 
   
4 Ha conseguido el claroscuro de forma 
coherente al mensaje de su autorretrato. 
   
4 Evidencia destreza técnica.    







     Hubo poca asistencia al inicio de la sesión. A partir de esta semana se apreció un poco 
más de desgaste y tardanzas en los estudiantes, debido a la cantidad de trabajos y exámenes 
que tienen en la carrera, además de que algunos alumnos estudian y trabajan.  
     Revisando las carpetas en la sesión anterior, en el ítem concerniente a referentes 
visuales, se observó poca mención a la cultura de masas: animes, películas, series de 
televisión, videojuegos; que posiblemente han tenido mayor influencia en las preferencias 
estéticas de los estudiantes que el trabajo de artistas plásticos que convencionalmente se 
menciona. Se conversó este tema con ellos comenzando la segunda unidad. 
     Al grupo que asistió temprano se les presentó unas diapositivas con fotografías de 
diferentes tipos de rostros, según la variedad de etnias y rangos de edad. A partir de ahí se 
acomodaron en las carpetas, como está señalado en la sesión de aprendizaje, y comenzaron 
a hacer apuntes rápidos del rostro de sus compañeros, desde diferentes ángulos. Se 
mostraron animados. Luego se continuó con las diapositivas, sobre cómo se ha realizado la 
representación de la figura humana, siguiendo una línea de tiempo en diferentes contextos, 
desde las venus de Willendorf, el arte parietal, los cánones de la Grecia Antigua, la 
cerámica moche, el estudio de las proporciones de Leonardo Da Vinci, las interpretaciones 
de la figura hechas por las vanguardias artísticas del siglo XX y la estética de la gráfica 
publicitaria en la actualidad. 
     Para la explicación técnica sobre la estructura, proporción y claroscuro en el dibujo del 
rostro, se utilizó el segundo capítulo del libro Anatomía para el artista de Sarah Simblet 
(2014), donde se explican, a través de fotografías y detallados dibujos, los huesos y 
músculos de la cabeza. 
     Los estudiantes eligieron una de sus fotos, a través de sus dispositivos móviles o 
imprimiéndolas, y comenzaron a trabajar. Algunos tuvieron dificultades en lo que 
corresponde a estructura y proporción pero en términos generales la mayor dificultad 
estuvo en la técnica del sombreado. El estilo en que se trabajó en general fue realista, solo 
un estudiante realizó su autorretrato de modo surrealista. 











Figura 11. Autorretratos en carboncillo. 
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     Se debe recordar que el curso electivo de Pintura corresponde a estudiantes que van a 
obtener una certificación de competencias con especialidad en Pintura y Artes Plásticas, 
dentro de lo que es la carrera de Arte y Diseño. Quienes eligen esta especialidad, 
generalmente han tenido experiencia y buen desempeño desde el colegio en actividades 
relacionadas a las artes manuales. Sin embargo, algunos de los estudiantes matriculados 
llegaron porque no les quedó otra opción, ya que originalmente buscaban obtener la 
certificación de competencias con especialidad en Producción Audiovisual, que tiene otros 
cursos electivos. Sin embargo, al estar los cupos llenos, pasaron a la especialidad en 
Pintura y Artes Plásticas con sus respectivos cursos electivos. Estos estudiantes 
evidenciaron dificultades técnicas para la representación gráfica en comparación a sus 
demás compañeros. Sin embargo, se les orientó para que utilicen sus saberes previos, como 
el uso de la fotografía o el diseño gráfico, en la construcción de sus autorretratos. 
 
5.2.7 Sesión de aprendizaje N° 7 
 
I) PROGRAMACIÓN 
CAPACIDADES TEMÁTICA PRODUCTO ACADÉMICO 
Aplica sus conocimientos de 
pintura de rostros en un 
cuadro. 
Representación personal 







Sentido de pertenencia. 
 
III) SECUENCIA METODOLÓGICA 




Los estudiantes exponen los autorretratos que realizaron en 
casa, ambientando el aula con sus trabajos.  
Dibujos. 15 min. 














Los estudiantes reciben indicaciones técnicas del docente, 
sobre cómo se obtienen los tonos de piel con el óleo, 
combinando el amarillo ocre, primarios cálidos, primarios 
fríos y blanco. 
 
En su paleta, los estudiantes van obteniendo al menos tres 
matices de color piel, de acuerdo a sus características 
personales.  
 
Los estudiantes inician el proceso de dibujo y manchado de 
su autorretrato en un lienzo pequeño, apoyándose en su 
dibujo y un espejo. Reciben asesoría del docente. 
 
Avance del trabajo en el taller. En paralelo, el docente 

























El docente elige algunos trabajos del aula y los utiliza 
como referencia para brindar algunas sugerencias finales al 
aula.  
 
Extensión: Acabado de cuadros. Les toman una fotografía 









IV.-DISEÑO DE EVALUACIÓN                                                                                                                                                                                         
CAPACIDADES INDICADORES DE LOGRO INSTRUMENTO 
Aplica sus conocimientos 
de pintura de rostros en 
un cuadro. 
 
Elabora un autorretrato en 
pintura. 
 




Sentido de pertenencia. Trabaja a gusto con sus 
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757S58 Simblet, Sarah (2014). Anatomía para el artista. Londres: Blume. 
757 G74 
Parramón (2013). El gran libro de la figura humana, pp. 136 – 145. 
Badalona: Parramón Paidotribo. 
 
Lista de Cotejo 
Valor Características a cumplir Sí cumple No cumple Observaciones 
4 Es pulcro en su presentación    
4 Ha utilizado la estructura y proporción 
de forma coherente al mensaje de su 
autorretrato. 
   
4 Ha utilizado la mancha de color de 
forma coherente al mensaje de su 
autorretrato. 
   
4 Ha conseguido matices de color de 
forma coherente al mensaje de su 
autorretrato. 
   
4 Evidencia destreza técnica.    




     Los estudiantes trajeron en esta sesión un espejo o utilizaron sus dispositivos móviles 
para verse a través de la cámara, sin filtros. Se pudo apreciar la dificultad para hallar una 
imagen con la que se sientan cómodos, a diferencia del trabajo anterior, que era con una 
fotografía. En parte por el hecho de representar una imagen que está en movimiento, 
aunque puede ser también porque es una generación acostumbrada a verse representada por 
fotografías y filtros propios de las redes sociales. 
     El avance de trabajos fue bastante disparejo, entre quienes tenían una técnica más 
avanzada para dibujarse y pintarse y quienes no. Si bien el dibujo es algo que todos 
practicaban, en el momento de pintar hubo bastante temor de cometer errores. Al ver esto, 
se les dio un mayor plazo de tiempo para la entrega de trabajos a los estudiantes que 
presentaban dificultades, para que no avancen el segundo lienzo en la semana siguiente, 
como correspondía en el sílabo, sino que avancen hasta donde puedan en casa para seguir 
supervisando su trabajo en el taller a la siguiente semana. En términos generales, lo que se 
avanzó fue el dibujo y manchado del rostro. 
     A través del grupo de facebook se les hizo llegar un material de apoyo sobre el estudio 
del rostro (Parramón, 2013: pp. 136 – 145), donde se detalla cómo estructurar la nariz y los 
labios en el retrato, donde se presentaron problemas. También se comenzó a revisar 
material que pueda servir para que los estudiantes tomen conciencia de los múltiples 
modos de representación que existen, de acuerdo al estilo e intención expresiva de cada 
uno, a modo de refuerzo a lo ya explicado en la sesión anterior, donde hubo poca 
asistencia.  




    
     
Figura 12. Si bien la propuesta inicial consistía trabajar con la imagen proyectada en un espejo, 
debido a la dificultad la mayoría terminó apoyándose en una fotografía sin uso de filtros. 
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Figura 13. Además de elaborar sus cuadros de modo realista, algunos estudiantes tomaron como 
referencia corrientes como el impresionismo o el arte pop para trabajar con pinceladas más libres o 







5.2.8 Sesión de aprendizaje N° 8 
 
I) PROGRAMACIÓN 
CAPACIDADES TEMÁTICA PRODUCTO ACADÉMICO 
Aplica sus conocimientos de 
pintura de figura entera en un 
cuadro. 
Representación personal 
a través de la pintura: 





Sentido de pertenencia. 
 
III) SECUENCIA METODOLÓGICA 




A modo de motivación, los estudiantes forman grupos de 
cinco integrantes y se cubre cada uno con los autorretratos 
que realizaron, basados en una foto y basados en el espejo. 
Sus compañeros les toman fotos con sus dispositivos 









Se conversa sobre algunos pintores que se consideren 
importantes por su representación de la figura humana. 
Luego, el docente explica algunos detalles importantes 
sobre la representación de la figura humana: expresión 
corporal, vestimenta e iluminación. 
 
Dibujan y manchan su lienzo en pequeño formato, 
apoyándose en una fotografía personal o un espejo. Es 
importante la presencia del cuerpo en la representación. Por 
ejemplo, elegir la parte de su cuerpo que más les guste y 



















IV.-DISEÑO DE EVALUACIÓN  
CAPACIDADES INDICADORES DE LOGRO INSTRUMENTO 
Aplica sus conocimientos 
de pintura de figura 
entera en un cuadro. 
 
Elabora un autorretrato de cuerpo 
entero en pintura. 
 




Sentido de pertenencia. Trabaja a gusto con sus 





LIBROS, REVISTAS, ARTÍCULOS, TESIS, PÁGINAS WEB. 
 Eco (2010). Historia de la belleza. Milán: RCS Libri. 
 
Lista de Cotejo 
Valor Características a cumplir Sí cumple No cumple Observaciones 
4 Es pulcro en su presentación    
4 Ha utilizado la estructura y proporción 
de forma coherente al mensaje de su 
autorretrato. 
   
4 Ha utilizado la mancha de color de 
forma coherente al mensaje de su 





Avance del trabajo en el taller. 
 








4 Ha conseguido matices de color de 
forma coherente al mensaje de su 
autorretrato. 
   
4 Evidencia destreza técnica.    
20     
 
Observaciones 
     Si bien esta sesión correspondía a la figura entera, debido a que a la mayoría de 
estudiantes les tomó más tiempo del estimado para pintar el rostro, se continuó con el 
acabado de este trabajo durante la sesión. Con los pocos que ya habían traído el cuadro 
terminado, se pasó a dibujar y manchar el trabajo de figura humana. Los demás se fueron 
poniendo al día en el taller y continuaron en sus casas. 
     Se les llevó un autorretrato como referencia sobre el dibujo y el manchado, con 
anotaciones sobre las combinaciones de colores al lado de la figura.  
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Figura 14. Al costado del dibujo se colocaron diferentes combinaciones de colores para obtener los 
tonos de piel, combinando amarillo cadmio, amarillo limón, rojo cadmio, azul ultramar y blanco 
para obtener las sienas, sombras y diferentes matices, a modo de guía para el estudiante. 









     Como los lienzos son pequeños, por cuestiones de tiempo, espacio y para facilitar su 
transporte, solo han trabajado una parte de su cuerpo, la que más les agrada, con la cual 
han elaborado una composición. En el curso electivo de Pintura durante el ciclo 2015-I, 
cuando se trabajó figura entera en formato pequeño, generó problemas en su 
representación, tanto en el acabado de los detalles como en el momento de apreciar los 
cuadros.  
     Esta vez se esperó a que la mayoría de estudiantes lleguen al salón para presentarles las 
diapositivas, resaltando diferentes formas de representar la figura humana, desde la 
escultura en la Grecia Clásica, los huacos eróticos moche, la pintura cusqueña, los ukiyo-e, 
la pintura académica, el arte naif, el expresionismo, la gráfica publicitaria, el anime, los 
selfies o el cine de superhéroes, tomando como referencia el texto Historia de la belleza 
(Eco, 2010), especialmente el capítulo XVII sobre la belleza de los mass media, donde el 
autor señala la pluralidad de formas de representación en el campo del arte y la cultura de 
masas en el siglo XX. Era importante que los estudiantes tengan el espacio para reflexionar 
sobre cómo se construye la percepción que tienen sobre su aspecto físico, qué tanto los 
medios de comunicación han influido en lo que consideran estéticamente atractivo, en 
contraste con la múltiple posibilidad de formas que cada ser humano posee. Pintándose a sí 
mismos iban reconociéndose y valorándose de un modo único. 
     La mayoría eligió sus ojos para realizar los cuadros. A diferencia del trabajo anterior, de 
rostro, esta vez mostraron más confianza y libertad en sus composiciones. Aquí algunas 
imágenes: 
 












Figura 15. Las composiciones de tipo surrealista son las que tuvieron mayor presencia, al combinar 
una parte de su cuerpo con otros elementos. 
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Figura 16. Como en el aula la mayoría todavía continuó el acabado de su primer cuadro, de rostro, 











5.2.9 Sesión de aprendizaje N° 9 
 
I) PROGRAMACIÓN 
CAPACIDADES TEMÁTICA PRODUCTO ACADÉMICO 
Elabora una pintura en 
colectivo. 
Representación personal 
a través de la pintura: 
pintura colectiva. 




Sentido de pertenencia. 
 
III) SECUENCIA METODOLÓGICA 




Se presenta un avance de los trabajos. Se conversa también 
sobre qué prefirieron, trabajar a partir de un espejo, de una 
foto, la experiencia de verse y el sistema de evaluación para 
la siguiente sesión. 
Cuadros. 15 min. 




A partir de la exposición, se conversa sobre la pintura 
colectiva: la pintura mural, el mural participativo, la pintura 
colectiva como vía de socialización. Se presentan ejemplos 
de artistas locales y extranjeros. 
 
Los estudiantes se organizan en grupos de 5-6 integrantes 
para realizar una pintura en gran formato como un 
autorretrato colectivo. Esta vez son los compañeros del 
estudiante quienes mencionan sus características, y él o ella 
tiene que representarlas en su autorretrato, en cuanto a 
ubicación, proporciones, rasgos principales, vestimenta y 




























IV.-DISEÑO DE EVALUACIÓN 
CAPACIDADES INDICADORES DE LOGRO INSTRUMENTO 
Representación personal 
a través de la pintura: 
pintura colectiva. 
Elabora un autorretrato colectivo 
en una pintura de gran formato. 




Sentido de pertenencia. Trabaja coordinando con sus 







LIBROS, REVISTAS, ARTÍCULOS, TESIS, PÁGINAS WEB. 
757S5
8 
Simblet, Sara (2014). Anatomía para el artista. Londres: Blume. 
 
Dibujan y manchan el trabajo con pinturas látex, usando 
colores similares a los que utilizaron con el óleo. Trabajan 
sobre papel americano de medidas grandes. Reciben 
asesoría del docente. 
 
Avance del trabajo en el taller. En paralelo, el docente 















El docente revisa los trabajos grupales y realiza algunas 
preguntas sobre el proceso creativo. 
 









Bang, Claudia (septiembre de 2013). El arte participativo en el espacio público y 






Rúbrica de evaluación 
 4 3 2 1 0 
Clarida
d en el 
mensaj
e 
Se representa a sí 
mismo de forma 
coherente, de 
acuerdo a los 
contenidos que 
busca expresar. 
La relación entre la 
intención expresiva 
del estudiante y la 
imagen que realiza 
se entiende 
parcialmente. 
La relación entre 
la intención 
expresiva del 
estudiante y la 
imagen que 











Su imagen se 
integra 
armoniosamente 
dentro de la 
composición 
grupal. 
Su imagen se 
integra 
armoniosamente 
dentro de la 
composición 
grupal. 
Su imagen se no 
integra 
armoniosamente 














relación a sus 
compañeros de 
taller. 
Su técnica es 














La obra colectiva 
es original, con 
relación a los 
demás trabajos 
del salón. 
La obra colectiva 
tiene partes 
originales y partes 
que son una copia, 
con relación a los 



















Trabaja con sus 
compañeros de 
grupo. 











     Con la experiencia del trabajo colectivo anterior, se procedió a acomodar las mesas y 
bancos y distribuir los grandes pliegos de papel americano para que los estudiantes 
desarrollen su trabajo, tratando de ganar tiempo. Como se menciona en la sesión de 
aprendizaje, los estudiantes describían a cada integrante del grupo y éste procedía a 
retratarse en base a esta descripción. La mayoría daba descripciones sencillas, basadas en 
un solo adjetivo, como “divertida”, “serio”, “alocada”, etc. y les llamó la atención cuando 
varios coincidían en la palabra que describía a su compañero o compañera. 
     Se ambientó el salón con música. Cada uno podía acercarse a la computadora poner la 
canción que le guste a través de youtube; cuando acababa la canción se dejaba continuar a 
la siguiente canción u otro participante procedía a repetir la operación. Se acompañó a los 
estudiantes, yendo de grupo en grupo, y supervisando la representación.  
     Casi no han tenido tiempo para estudiar las proporciones y estructura de la figura 
humana, pues lo importante era que la autorrepresentación exprese las anotaciones de sus 
compañeros y que esto los invite a la reflexión acerca de cómo los percibían los demás. De 
todos modos, a través del grupo de facebook se les hizo llegar esta vez el capítulo 3 del 
libro Anatomía para el artista (Simblet, 2014), concerniente al dibujo del cuerpo, sus 
proporciones y movimientos, que utiliza detalladas descripciones y fotografías. Algunos 
estudiantes también mostraron un esfuerzo por pintar utilizando los tonos de piel que 
habían aprendido en las sesiones anteriores, a pesar de las limitaciones de trabajar con 







Figura 17. Con la experiencia del trabajo anterior, en formato grande, los estudiantes se mostraron 











Figura 18. Algunos trabajos se terminaron el mismo día, en una jornada de 4 horas, y otros los 







Figura 19. La mayoría de estudiantes estaban de acuerdo en el modo en que sus compañeros habían 
resumido su personalidad. Para representar esto, utilizaron la expresión del rostro y el cuerpo en su 








5.2.10 Sesión de aprendizaje N° 10 
 
I) PROGRAMACIÓN 
CAPACIDADES TEMÁTICA PRODUCTO ACADÉMICO 
 Examen Parcial   
 
II) ACTITUDES 
Sentido de pertenencia. 
 









Los estudiantes exponen de forma individual sus 3 obras, el 
trabajo colectivo, y presentan su carpeta de investigación 











El docente revisa las carpetas de investigación artística, 
prestando atención al registro del estudiante, sus 
experiencias, procesos; así como a la composición del 










Terminada la evaluación, se forma un círculo con los 
bancos y se conversa sobre lo que ha significado la segunda 
unidad para cada uno. 
Carpetas. 30 min. 
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Rúbrica de Evaluación: Examen Parcial 













fuera del aula 
con relación a la 
pintura; visita a 












fuera del aula 

























sobre lo que es 
la pintura, su 
valor en el 
contexto 
contemporáneo 




sobre lo que 
es la pintura y 






sobre lo que 
es la pintura 







s sobre lo 
que es la 
pintura o su 































































































con su modelo. 
La estructura 








del rostro y 






del rostro y 























































Color Se han logrado 
con mucha 
precisión los 
tonos y matices 
de la piel, 







e los tonos y 
matices de la 
piel, cabello y 








































de las figuras 














































     Revisando los apuntes de los estudiantes en sus carpetas de investigación, la mayoría 
coincidió en, a partir de las experiencias en el dibujo y la pintura, reconocer el valor del 
propio cuerpo, sus características, en contraste con la belleza estereotipada que ven en los 
mass media. El cuerpo almacena la historia de cada uno, el observarse frente al espejo durante 
más tiempo de lo usual les permitió apreciar sus rasgos, su herencia, dejar a un lado la 
búsqueda de una supuesta perfección y, más bien, aceptarse como cada uno es físicamente.  
     También comentaron sentir paz y placer al pintar, el no sentir el paso del tiempo 
mientras trabajan, lo que Plazaola (2007) describe como el rapto de plenitud vital 
liberadora (p.295). Sobre esto, el autor nos dice: “El rapto estético del momento creativo es 
una suerte de pérdida del yo, un olvido del yo que se produce también en otros momentos 
de la vida: en la vida moral, en el éxtasis religioso, en el trabajo científico” (p.297). 
     No hubo mucha reflexión en cuanto a la diferencia de trabajar frente a un espejo o con 
una fotografía. Posiblemente porque la mayoría terminó trabajando a partir de una foto, 
debido a la dificultad que les costaba hacerlo con la imagen reflejada del espejo, que estaba 
en constante movimiento. Algunos mencionaron sus dificultades técnicas para realizar los 
cuadros. Es importante reforzar la idea de que no importa el grado de parecido que 
obtengan con el cuadro sino valorar las distintas experiencias y reflexiones que éstas les 
susciten. Dejar el criterio de mímesis como única posibilidad de valoración y reconocer el 
sentido de la experiencia en sí como criterio en su juicio estético. 
     También hubo coincidencia en la mayoría al descubrir que las ideas que los demás 
tenían de ellos, en el segundo trabajo colectivo, eran equivalentes a las ideas que tenían 
sobre sí mismos. Esto era algo motivador, al saberse considerados por sus compañeros del 
modo en que esperaban serlo. 
     Todos se sintieron más a gusto en el último cuadro, con más confianza, libertad e 












5.2.11 Sesión de aprendizaje N° 11 
 
I) PROGRAMACIÓN 
CAPACIDADES TEMÁTICA PRODUCTO ACADÉMICO 
Aprecia el valor de la 
filosofía y la pintura para 
buscar respuestas sobre la 
pregunta existencial ¿quién 
soy? 
¿Quién soy? Diferentes 
niveles de respuesta a 
través de la filosofía y  
las artes. 





Respeto a la diversidad cultural. 
 
III) SECUENCIA METODOLÓGICA 




Se crea una atmósfera en el aula, exponiendo los cuadros, 
conversando con los estudiantes y tratando de responder a 









Los estudiantes prestan atención a la exposición del 
docente sobre el conocimiento de sí mismo visto desde 
diferentes perspectivas: la Grecia Antigua, el Hinduismo, 
El Budismo, la Filosofía Cartesiana y el Irracionalismo. 
 
Los estudiantes aportan nuevas aproximaciones hacia el 
entendimiento de la existencia, a partir de sus experiencias 
y lecturas, y se conversa sobre cómo se pueden aplicar 
estas filosofías al ser humano en la ciudad contemporánea. 
 


























IV.-DISEÑO DE EVALUACIÓN                                                                                                                                                                                        
CAPACIDADES INDICADORES DE LOGRO INSTRUMENTO 
Aprecia el valor de la filosofía y 
la pintura para buscar respuestas 
sobre la pregunta existencial 
¿quién soy? 
Redacta un ensayo respondiendo 
a la pregunta ¿Quién soy? 
 




Respeto a la diversidad cultural. Presta atención a diversos modos 
de entender al ser humano según 
























Al azar, se eligen y leen algunos borradores en el grupo. 
 







Lista de Cotejo 
Valor Características a cumplir Sí cumple No cumple Observaciones 
2 Su presentación es adecuada.    
3 Evidencia buena ortografía y sintaxis 
gramatical 
   
5 Las ideas están organizadas de forma 
coherente. 
   
5 Sustenta sus ideas.    
5 El contenido de su mensaje evidencia 
originalidad, con relación a los demás 
informes. 
   
20     
 
Observaciones  
     Esta sesión se vio afectada por las Olimpiadas que se organizaron en la universidad el 
sábado 24 de junio. De 29 estudiantes en la lista de asistencia solo vinieron 7. Entre 
quienes justificaron sus inasistencias se encontraban integrantes de los equipos de vóley o 
fulbito, o estudiantes que pertenecían a la barra de animadores de la Escuela de Arte y 
Diseño. 
     Inicialmente, se mostraron algunos cuadros de los estudiantes realizados en la segunda 
unidad a través de las diapositivas y se hizo un resumen de lo que se había avanzado hasta 
el momento. Para el tema de la sesión: ¿Quién soy? Diferentes niveles de respuesta a 
través de la filosofía y  las artes, se utilizaron como apoyo materiales que se recibieron en 
el Diplomado en Filosofía, con mención en Mística y Humanismo de la Universidad 
Antonio Ruiz de Montoya. Específicamente de los cursos Conocimiento de sí mismo I y II 
y Mística Oriental I y II. 
     Conócete a ti mismo rezaba la inscripción en la entrada del templo de Apolo en la 
Grecia Antigua. Era un llamado a reconocernos como seres mortales, finitos e imperfectos 
antes de ingresar al hogar de un dios. ¿De dónde venimos? ¿Quiénes somos? ¿A dónde 
vamos? es también el título de un famoso cuadro de Gauguin en su búsqueda por la esencia 
del Arte y la Pintura. 
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Diferentes artistas, filósofos y religiosos, sin importar el lugar o la época, se han 
planteado esta pregunta y aproximado a la respuesta de múltiples maneras, desde el 
“Cogito ergo sum” de Descartes, el vacío como esencia del Budismo Zen o ciertas 
prácticas chamánicas para aproximarse a la realidad (Delgado, 2009).   
     La mejora del autoconcepto tiene relación con un mayor autoconocimiento. Esto no 
solo se consigue tomando conciencia y aceptando nuestra apariencia física, como está 
planteado en buena medida en los ejercicios de la segunda unidad (a través de los 
autorretratos del rostro y cuerpo), sino de nuestra dimensión psicológica y espiritual. De 
ahí que el producto de esta primera sesión de la tercera unidad haya tenido como base el 
diálogo y las reflexiones de cada estudiante acerca de su yo y su lugar en el mundo. 
     Si bien se tenía planeado que los estudiantes lean en voz alta los borradores de sus 
ensayos, al consultarles manifestaron que les parecía que era algo muy personal, así que se 
leyó sus trabajos en privado. Llamó la atención la profundidad de sus reflexiones pues 
muchas veces guardaban silencio cuando se les solicitó algún comentario sobre lo expuesto 
o, como se comentó anteriormente, han mostrado dificultades de comprensión lectora y 
análisis crítico. Era evidente su base académica a través de las experiencias curriculares de 
Competencia Comunicativa (ciclo I), Redacción Universitaria (ciclo II) y Filosofía (ciclo 
V), pero también el reflexionar y hallar motivación para la reflexión partiendo de sus 
propias biografías. En términos generales, se consideraba lo transitorio de la vida; la 
esencia como algo que trasciende nuestras raíces familiares y culturales; y el llamado de la 
vocación como un modo de estar en el mundo ligado a la realización personal. 
     Adicionalmente, los estudiantes visitaron y comentaron la exposición colectiva  
#ConMiRetratoNoTeMetas, en la Galería Juan Pardo Heeren del Instituto Cultural Peruano 
Norteamericano. “Una indagación en el género del retrato para discurrir sobre temas como 
la identidad, el poder, la diversidad, los mundos ficticios y virtuales, las relaciones 
interpersonales y la conciencia del ‘yo’” (Quispe, 2017). La exposición coincidió con los 
contenidos del curso para la tercera unidad, ya que los artistas de la muestra representaron 
sus autorretratos de forma simbólica, en diferentes estilos y técnicas, y esto sirvió de 




Figura 20. #ConMiRetratoNoTeMetas. Imagen promocional de la exposición. 
 
 





Figura 22. Para constatar su visita a la sala, los estudiantes se tomaban una foto que publicaban 
luego en el grupo de facebook y/o en sus carpetas de investigación. 
 
5.2.12 Sesión de aprendizaje N° 12 
 
I) PROGRAMACIÓN 
CAPACIDADES TEMÁTICA PRODUCTO ACADÉMICO 
Aplica sus experiencias y 
conocimientos sobre su 
entorno social en un cuadro. 
El Yo y el medio social. 
Aproximaciones desde la 
psicología, la sociología 
y la Pintura. 





Sentido de pertenencia. 
 
III) SECUENCIA METODOLÓGICA 




Se terminan de exponer los trabajos de la semana anterior 
con los estudiantes que estaban pendientes. 
 











para conversar sobre los contenidos y estéticas que más nos 
atraen: ¿cómo se fue dando esto? Influencias de 
experiencias con familiares, amigos, personas 
significativas, medios de comunicación masiva, películas, 














Se comentan algunas ideas principales de diferentes 
intelectuales para aproximarse al ser humano 
contemporáneo desde sus dimensiones psicológicas y 
sociales: Sigmund Freud, Carl Jung, Umberto Eco, Jacques 
Derridá y Zygmunt Bauman. Los estudiantes aportan 
nuevas interpretaciones desde sus experiencias y lecturas 
acerca de la realidad. 
 
Cada estudiante elabora un mapa mental donde ubica al 
centro los contenidos y estéticas que más le interesan, y lo 
explica alrededor con las influencias que ha recibido a lo 
largo de su vida a partir de experiencias en la familia, 
costumbres, personas significativas, medios de 
comunicación masiva, bandas de música, etc. con el fin de 





























Tomando como referencia el mapa mental que han 
elaborado, realizan el borrador de un cuadro que simbolice 
su identidad personal de forma compleja. Conversan con el 
docente sobre lo que buscan representar, prestando 
atención al contenido, formas y el contexto de la 
presentación. 
Extensión: Avance del cuadro.  
Lápiz y papel, 
colores 
(plumones, 







IV.-DISEÑO DE EVALUACIÓN                 
CAPACIDADES INDICADORES DE LOGRO INSTRUMENTO 
Aplica sus experiencias y 
conocimientos sobre su 
entorno social en un 
cuadro. 
Elabora bocetos que representan 
su identidad psicológica y social. 




Sentido de pertenencia. Trabaja a gusto con sus 









Coaching Psicología Familiar. (Productor). (2012). El Viaje del Héroe 
¿Qué es el Viaje del Héroe? Recuperado de:  
https://www.youtube.com/watch?v=nIp4hgkHERk 
Eco (2010). Historia de la belleza. Milán: RCS Libri. 
Ibn-La'Ahad, A. [Altaïr Ibn-La'Ahad]. (23 de diciembre de 2016). Las 
redes sociales son una trampa [Archivo de video]. Recuperado de: 
https://www.youtube.com/watch?v=olk3t_v2kjs 
Solís, J. [Juan José Solis Delgado]. (8 de mayo de 2013). Educación 











Lista de Cotejo 
Valor Características a cumplir Sí cumple No cumple Observaciones 
8 Elabora un mapa mental con los 
contenidos y estéticas que más le 
interesan. Explica con detalle su mapa 
mental con las influencias que ha 
recibido a lo largo de su vida. 
   
4 Elabora varios borradores 
representando su mapa mental. 
   
4 El boceto elegido es original, con 
relación a los demás trabajos del salón. 
   
5 Evidencia destreza técnica.    
20     
 
Observaciones 
     Debido a la poca asistencia de la semana anterior, se pudo leer todos los informes de los 
estudiantes en el mismo horario de clase, en la sesión 11. Como habían comentado que el 
contenido les parecía muy personal para compartirlo con sus compañeros, también se 
obvió esta primera parte de la sesión. 
     Para el tema El Yo y el medio social. Aproximaciones desde la psicología, la sociología 
y la Pintura, adicionalmente a los materiales utilizados en sesiones anteriores, se utilizó 
como apoyo archivos del Programa de Complementación Académica de la Escuela 
Nacional de Bellas Artes, del año 2011. Específicamente de los cursos Semiótica y 
Deconstrucción; Espacios públicos y estrategias híbridas en proyectos de Arte y 
participación; y Ejecución de Proyectos Artísticos. 
     A modo de referencia y motivación, se les conversó sobre la experiencia en el 
desarrollo del cómic en la ciudad de Lima, experiencias e influencias desde la infancia a 
través de familiares, amigos, historietas, dibujos animados y películas; las dificultades y 





     Interesaba que el estudiante transite desde una reflexión existencial, sobre su ser en el 
tiempo de la sesión 11, hacia un análisis de su realidad local, recogiendo conceptos de 
diferentes intelectuales para aproximarse a las imágenes y símbolos de la sociedad 
contemporánea. 
 
Figura 23. Imágenes que se utilizaron como apoyo para introducir el tema de la sesión. 
 
     En la sesión anterior se siguió percibiendo poca participación oral en los estudiantes para 
manifestar sus reflexiones y/o conocimientos sobre los temas tratados, por lo que se 
prepararon los ejemplos a partir de pinturas, proyectos de arte contemporáneo y fragmentos 
de películas, con el ánimo de llamar su atención.  
     La poca participación no significó falta de criterio o manejo de información, pues en la 
mayoría de carpetas los estudiantes evidenciaron sus puntos de vista y selección de referentes 
artísticos para elaborar sus cuadros. Pudo estar relacionado con cierto miedo a equivocarse y 
quedar mal delante del salón, además del desgaste mental que va ocurriendo a medida que el 
ciclo se va acabando por la sumatoria de trabajos en diferentes experiencias curriculares. 
También pudo ser que, al no considerar una nota por la participación oral, los estudiantes no 
se sintieran motivados, mientras que las carpetas de investigación artística sí fueron evaluadas 
de acuerdo a la rúbrica. 
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   Revisando los mapas mentales y bocetos de los estudiantes, se percibió que dentro de los 
temas que se trataron en la sesión, el más significativo para interpretar su trabajo estaba 
relacionado con la carga simbólica de los cuadros, por lo que se les hizo llegar, a través del 
grupo de Facebook, el capítulo 4 del libro El hombre y sus símbolos (Jung, 1996).  
 
Figura 24. Mapas mentales de los estudiantes. 
 
     Como seres simbólicos, siempre estamos tratando de interpretar la información del 
mundo circundante. Todo puede asumir significancia simbólica: los objetos naturales, las 
cosas hechas por el hombre o, incluso, formas abstractas (Jung, 1996). Sin embargo, el 
valor del trabajo simbólico en la tercera unidad del curso electivo de Pintura se relacionó 
con la búsqueda de la identidad del estudiante que, en términos ideales, le sirviera en la 
construcción de su imagen arquetípica, tal cual lo hacían los hombres primitivos con sus 





Figura 25. Bocetos de los estudiantes. Si bien la mayoría prefirió realizarlos a mano, algunos los 
trabajaron en formato digital. La mayoría tuvo bastante facilidad para plantearlos, apoyándose en 








5.2.13 Sesión de aprendizaje N° 13 
 
I) PROGRAMACIÓN 
CAPACIDADES TEMÁTICA PRODUCTO ACADÉMICO 
Representa su identidad 
personal a través de un 
cuadro.  
El Autorretrato 






Sentido de pertenencia. 
 
III) SECUENCIA METODOLÓGICA 




Los estudiantes traen sus cuadros avanzados en la clase 








Conversan con el docente sobre lo que les interesa 
representar, en cuanto al contenido del cuadro; y la 
composición, en cuanto a estética del trabajo.  
 
Trabajo de taller. Diálogo con el docente. 
 
Avance del trabajo en el taller. En paralelo, el docente 
revisa el avance de las carpetas de investigación artística. 

















Se exponen los cuadros más avanzados. Se comentan los 







IV.-DISEÑO DE EVALUACIÓN                                                                                                                                                                        
CAPACIDADES INDICADORES DE LOGRO INSTRUMENTO 
Aplica sus conocimientos 
de pintura de autorretrato 
en un cuadro. 
 
Elabora un autorretrato en 
pintura. 
 




Sentido de pertenencia. Trabaja a gusto con sus 





















Extensión: Acabado de cuadros. En la Carpeta de 
investigación van registrando su proceso creativo. 
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Lista de Cotejo 
Valor Características a cumplir Sí cumple No cumple Observaciones 
4 Es pulcro en su presentación    
4 Ha utilizado la línea y estructura de 
forma coherente al mensaje de su 
autorretrato. 
   
4 Ha utilizado una paleta de colores 
coherente al mensaje de su autorretrato 
simbólico. 
   
4 Su propuesta es novedosa con relación 
a los demás trabajos del salón. 
   
4 Evidencia destreza técnica.    
20     
 
Observaciones 
     Esta sesión estuvo más orientada al trabajo de taller, donde lo importante era generar las 
condiciones para que los estudiantes se sientan cómodos en el espacio y puedan dedicarse a 
pintar sus cuadros concentradamente. En la mayoría de sesiones se organizó una lista con 







    
Figura 26. Lista de canciones que los estudiantes elegían para la ambientación sonora del aula. 
 
 
     Si bien estaba claro el vínculo emocional de los estudiantes con sus proyectos, al tener 
que realizar cuadros que los simbolicen como un todo, hubo un cansancio general causado 
posiblemente por el mismo desarrollo de las semanas académicas en la universidad, que 
implicaron una cantidad considerable de trabajos y evaluaciones. Esto se notó 
principalmente en la hora de llegada de los estudiantes, que al comienzo del ciclo estaban 
desde temprano y en estas últimas sesiones comenzaron a ingresar tarde y, algunos, incluso 
sin dormir bien. Esto ha ocurrido en todos los ciclos que se ha trabajado en la universidad. 
     En cuanto al desarrollo técnico de las obras, en general los estudiantes se mostraron 
confiados en el uso de los materiales que ellos elegían de acuerdo a su experiencia. 
Algunos prefirieron trabajar en digital, utilizando los programas Adobe Photoshop y 










Figura 27. El avance de los trabajos fue de acuerdo al ritmo de cada uno. Algunos prefirieron utilizar 
programas de diseño gráfico para plantear sus composiciones. 
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5.2.14 Sesión de aprendizaje N° 14 
 
I) PROGRAMACIÓN 
CAPACIDADES TEMÁTICA PRODUCTO ACADÉMICO 
Representa su identidad 
personal a través de un 
cuadro.  
El Autorretrato 






Respeto a la diversidad cultural. 
 
III) SECUENCIA METODOLÓGICA 




Los estudiantes exponen sus cuadros acabados. Se discute y 
reflexiona a partir de la muestra. 
Pinturas. 15 min. 




A partir del cuadro, cada estudiante elabora una propuesta a 
modo de síntesis, prestando atención a aquello que 
consideran más importante como contenido de su mensaje 
y los valores plásticos que más los identifican. Pueden 
realizar bocetos o pintar el segundo cuadro directamente. 
 
Avance del trabajo en el taller. El docente los acompaña 
guiándolos en lo que quieren expresar y en los contenidos 
plásticos de la pintura. 

















Se eligen algunos cuadros de los estudiantes para 
presentarlos al grupo, como referencia de lo que se busca 




IV.-DISEÑO DE EVALUACIÓN        
                                                                                                                                                                                  
CAPACIDADES INDICADORES DE LOGRO INSTRUMENTO 
Representa su identidad 
personal a través de un 
cuadro. 
Elabora un cuadro que lo 
represente. 
 




Respeto a la diversidad 
cultural. 
Aprecia las pinturas de sus 












Dever Restrepo, Paula; Carrizosa, Amparo (Sin Fecha). Manual básico de 









lograr en cuanto a mensaje, síntesis y lenguaje plástico. 
 
Extensión: Acabado de cuadros. En la Carpeta de 
investigación van registrando su proceso creativo. 
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Lista de Cotejo 
Valor Características a cumplir Sí cumple No cumple Observaciones 
4 Es pulcro en su presentación    
4 Ha utilizado la línea y estructura de 
forma coherente al mensaje de su 
autorretrato. 
   
4 Ha utilizado una paleta de colores 
coherente al mensaje de su autorretrato 
simbólico. 
   
4 Su propuesta es novedosa con relación 
a los demás trabajos del salón. 
   
4 Evidencia destreza técnica.    
20     
 
Observaciones 
     Esta sesión fue una continuación de la anterior, de trabajo de taller. A quienes 
terminaban el primer cuadro se les asesoraba sobre la elaboración del segundo trabajo, que 
debía mantener una carga simbólica relacionada a su identidad personal pero con un 
tratamiento de síntesis a nivel visual. En el caso de que el estudiante haya trabajado con un 
estilo minimalista, se le sugirió que mantenga el estilo con una nueva versión del cuadro. 
 
 
Figura 28. Mapa mental, primer cuadro y avance del segundo cuadro de una estudiante que se 





     Se les hizo una breve explicación sobre cómo sería su presentación para la semana 15, 
en la que debían presentar sus dos cuadros, un texto explicativo y su carpeta de 
investigación artística con cierto criterio curatorial.  
La exposición es un texto, es decir, un mensaje que se expresa en términos visuales. El 
montaje de una exposición puede, a través de recursos museográficos tales como el 
color, la disposición de paneles, la iluminación y la escenografía museal, generar un 
clima que condicione y comunique la muestra (como se cita en Dever y Carrizosa, s.f., 
p. 4). 
     Se les explicó la rúbrica de evaluación, asegurando que los criterios de evaluación sean 
claros. A través del grupo de facebook se les hizo llegar el último material informativo y la 
rúbrica del examen final. Asimismo, los estudiantes quedaron en enviar sus avances y/o 
inquietudes a través de mensajes en dicha red social.  
 
5.2.15 Sesión de aprendizaje N° 15 
 
I) PROGRAMACIÓN 
CAPACIDADES TEMÁTICA PRODUCTO ACADÉMICO 




III) SECUENCIA METODOLÓGICA 




Los estudiantes exponen de forma individual sus dos 
cuadros en orden de lista, y presentan su carpeta de 
investigación artística donde se explica su proceso creativo. 














IV.-DISEÑO DE EVALUACIÓN                                                                                                                                                                                   
CAPACIDADES INDICADORES DE LOGRO INSTRUMENTO 
  




















El docente conversa con cada estudiante evaluado, 
prestando atención a su intención expresiva, la 
composición y el contenido del cuadro, la técnica y los 
materiales utilizados; y constatando, a su vez, el registro 










Terminada la evaluación, se forma un círculo con las 
carpetas y se conversa sobre lo que ha significado el curso 
para cada uno, y lo que esta experiencia les puede aportar a 
su carrera y a su vida. 
Carpetas. 30 min. 
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Rúbrica de Evaluación: Examen Final 










fuera del aula 
















fuera del aula 






































































Referentes Explica el Explica el Menciona Solo No 
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trabajo de un 
artista visual 







Bocetos Elabora varios 
ensayos y 
experiencias 




























El mensaje, el 
uso de los 
materiales y el 
modo de 
presentación 





El mensaje y 
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El uso del 
color en 









El uso del 





















El uso de los 
materiales en 





































     Para la sesión final se expusieron las obras en el salón, en tres grupos de ocho o nueve 
estudiantes, de acuerdo al orden de lista. Presentaron sus cuadros, carpetas de investigación 
y, en algunos casos, también generaron una pequeña atmósfera para acompañar sus obras. 
Al estudiante promedio le cuesta esperar a que todos sus compañeros sean evaluados (lo 
que puede tomar unas cinco horas) para recién retirar sus cosas, por lo que se prefirió 
organizar la sesión de este modo e ir conversando con cada grupo sobre lo que fue su 
experiencia en el curso. 
     Se utilizaron dos ejes temáticos para organizar el diálogo: la Pintura (técnica, 
expresividad, mímesis, imaginación, simbolismo) y el Autoconcepto (físico, social, 
familiar, emocional, académico-profesional). 
 
Figura 29. Boceto y presentación final de un cuadro. 
 
     De acuerdo a la enseñanza tradicional de Occidente, el dibujo y la pintura facilitan 
explorar variedad de temas y posibilidades, a través de bocetos y obras acabadas. Una 
posibilidad que se viene sistematizando desde mediados del siglo XX es la de la pintura 
como terapia. Otros lenguajes plásticos, como el grabado o la escultura tradicional, 




     Cuando se les pidió una propuesta personal, pasar de la mímesis al desarrollo de la 
imaginación y al trabajo simbólico figurativo fue relativamente sencillo. Casi no hubo 
propuestas no figurativas. Esto también condicionó los referentes visuales que tuvieron los 
estudiantes: salvo excepciones, en su mayoría fueron artistas visuales de un gran acabado 
técnico en diferentes manifestaciones figurativas: surrealistas, expresionistas, 
hiperrealistas, entre otros. 
     Existe un acuerdo en que es el contexto cultural lo que influye fuertemente en aquello 
que consideramos atractivo. En la acelerada vida de la ciudad contemporánea, son las 
imágenes que se presentan en los medios de comunicación masiva: películas de 
Hollywood, series de Netflix, la Champions League, entre otros, de fuerte presencia en 
paneles publicitarios, pantallas de televisión y dispositivos móviles. Detenerse a 
reflexionar sobre uno mismo, descubrir nuestra singularidad frente a la uniformización de 
los mass media es una posibilidad que se abre con la búsqueda artística. Una estudiante 
mencionó descubrir su “perfecta imperfección” mientras se observaba. Es una experiencia 
de autoaceptación producto de un mayor autoconocimiento, base de toda sabiduría. 
     
 







     Existe una implicación emocional en el hecho de pintar. Esto conlleva a que, en la 
creación de obras personales, pueda surgir la necesidad de simbolizar las relaciones 
familiares, primeros lazos con el mundo circundante. Se representaron seres queridos que 
son muy significativos o, por el contrario, situaciones de violencia familiar. El cuadro es 
un espacio para descargar esas emociones que no verbalizamos pero que nos acompañan 
en el interior y están presentes, inconscientemente, en el modo en que nos relacionamos 
con los demás.   
 
Figura 31. Seres queridos, presentes o que ya partieron, se representaron en algunos cuadros. Las 








     Por otro lado, hubo una fuerte identificación con la naturaleza. A pesar de vivir en una 
sociedad fuertemente tecnologizada y cursar la carrera de diseño gráfico, que se relaciona 
con la estructura de una sociedad industrial, solo una minoría de estudiantes se identificó 
con la tecnología digital. Como se mencionó anteriormente, el curso electivo de Pintura va 
dirigido a los estudiantes que van a obtener una especialización en Artes Plásticas y no en 
Audiovisuales, por lo que su perfil se vincula también con el hacer manual, artesanal, de 
contacto directo.  
     Entre las razones que mencionaron para esta identificación con la naturaleza se 
encontraron los viajes que realizaron al interior del país y/o el hecho de haber nacido en 
alguna provincia que tenga más contacto con el mundo rural que Lima. En algunos casos, 
esta percepción de belleza y cariño que se tiene hacia la naturaleza se extendió a los 
animales, mascotas que los estudiantes tienen y consideran como su familia. 
 








Figura 33. Obra y síntesis. 
 
Figura 34. Es interesante observar que en ningún cuadro aparecieron amigos. Las relaciones de 
confianza más próximas se establecen posiblemente con la familia cercana y mascotas.  
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     Por otro lado, en las mujeres hubo también una fuerte identificación con la música y la 
danza, en sus diferentes estilos. La música como acompañamiento de sus actividades 
diarias, que las renovaba interiormente; y la danza como una actividad liberadora, dentro 
también del quehacer diario. Es decir, la naturaleza y el arte fueron los dos polos de 
identificación de los estudiantes, en su variedad de formas y experiencias. 
 
Figura 35. Las estudiantes se identificaron también con la música y la danza. 
      
     Técnicamente, tuvieron la posibilidad de emplear diferentes materiales y soportes. Si 
bien la mayoría trabajó en óleo o acrílico sobre lienzo, también se utilizó acuarela, MDF, 
softwares de diseño e impresiones. En algunos casos se rompió con el formato tradicional, 
presentando el trabajo sobre papel a modo de libro pop up o agregando elementos fuera del 






      




     Hubo un caso de un estudiante que se identificaba con la tecnología digital y realizó sus 
bocetos empleados los softwares Blender, de modelado en 3D, y Photoshop, de retoque 
digital. El boceto técnicamente superaba al cuadro final, a pesar de tomarle menos tiempo, 
y esto reforzó su gusto por el trabajo en digital, utilizando criterios de composición 
académica (estructura, proporción, claroscuro, etc.). 
 
Figura 37. Cuadro final (izquierda) y boceto (derecha). 
     Existe una relación entre las formas y colores utilizados en los cuadros y las formas y 
colores que utilizan los estudiantes en su vestimenta. La mayoría empleaba colores 
análogos a los de su paleta pictórica. Esto fue curioso y varios lo notaron. Se podría 
aventurar a decir que los artistas plásticos que usan pocos colores en su vestimenta pueden 
estar más orientados al dibujo, al claroscuro, que quienes le prestan atención a la 




Figura 38. Se evidenció una relación armónica entre las formas y colores en la vestimenta de los 
estudiantes y sus obras. 
 
     Resumiendo la conversación con la mitad de los estudiantes (la otra mitad permaneció 
en silencio) y revisando los trabajos y carpetas, se puede decir que el taller de pintura como 
vía de autoconocimiento les sirvió para expresar y simbolizar emociones acerca de sí 
mismos y su entorno familiar. También para reconocerse y aceptarse físicamente, frente al 
imaginario popular que nos dictan los mass media.  
     Las actividades colectivas sirvieron como ejercicios de integración, que evidenciaron la 
facilidad o dificultad que cada uno tuvo para relacionarse con sus compañeros de taller. 
Esto se apreció tanto en el proceso del trabajo (unos participativos y otros aislados) como 
en la obra final (personajes y símbolos que ocuparon el centro o la periferia de la imagen, 
diferenciación de tamaños o relaciones armónicas con las demás imágenes). 
     Si bien los estudiantes son conscientes de su desempeño académico en la universidad, la 
dimensión del autoconcepto académico-profesional no se desarrolló tanto, posiblemente 





Figura 39. Instalación de trabajos finales. 
176 
 
     El constructivismo en la educación artística implica una visión compleja y plural de las 
artes, partiendo de que el conocimiento no está en un solo lugar, ni se imparte, sino que se 
despliega en la múltiple experiencia humana. El arte es una posibilidad humana, por lo 
tanto no puede existir un conocimiento único sobre el arte. El presente proyecto, como 
experimento, se fundamenta en lograr que el  aula-taller sea un espacio para el diálogo de 
conocimientos, teniendo a la pintura como medio. Los productos de esta experiencia ganan 
sentido por el contexto constructivista en que han sido elaborados.  
     Se han explorado, desarrollado y cuestionado las concepciones del arte en diferentes 
matices, de acuerdo a las necesidades estéticas y comunicativas del estudiante, ya sea por 
su biografía, por la influencia de la escuela, los medios de comunicación, etc. El hacer 
artístico no puede limitarse a copiar elementos sin mayor reflexión, salvo que éste termine 
siendo el interés del estudiante, a partir de su propia búsqueda. Para ello, el docente debe 
estar lo suficientemente capacitado, saber reconocer y aceptar que su visión del arte es una 
alternativa dentro de un territorio complejo. En este diálogo para la construcción del 
conocimiento, la didáctica no puede centrarse en lo que el docente enseña sino en lo que el 
estudiante, efectivamente, termina aprendiendo. 
     Viajamos por el mundo a través de nuestro cuerpo. Sentimos e interpretamos a partir de 
nuestra predisposición innata, experiencias y aprendizajes en el tiempo. El conocimiento 
que vamos adquiriendo sobre nosotros mismos se entrelaza, a su vez, con los tipos de 
conocimientos y relaciones que establecemos con el mundo exterior; tomando en 
consideración, a su vez, que vivimos en un contexto sobrecargado de estímulos externos, 
mediáticos y modos de socialización virtuales. El autoconcepto, como autopercepción en 
diferentes niveles (emocional, físico, familiar, social o académico), se va actualizando 
continuamente según la biografía, reflexiones y/o cuestionamientos en cada uno. La 
expresión artística puede ser un vehículo adecuado para trabajar el tema del autoconcepto, 
considerando que hay aspectos del Yo que nos son invisibles, están reprimidos o nos son 
difíciles de articular. 
     Sin embargo, no es suficiente que se imponga un curso con estos contenidos sino que la 
mejora del autoconcepto sea parte de la búsqueda personal, que la toma de conciencia sea 




     Lo realizado en la Escuela de Arte y Diseño de la universidad privada donde se aplicó 
el presente programa ha sido una experiencia significativa para estudiantes que, de otro 
modo, han vivido la educación artística con el enfoque de imitación como única 
posibilidad. Ha servido como espacio de expresión y reflexión acerca de la compleja 
realidad humana, multidimensional. Esta búsqueda es importante en el ámbito universitario 
que, influenciado por la visión empresarial, puede convertirse en un ambiente donde se 
valore más la práctica, el aprender procedimientos técnicos, en vez de formar al ser 
humano de modo integral como base de su quehacer educativo. El registro sirve también 
como referencia para futuras investigaciones sobre la mejora del autoconcepto a través de 




















ANÁLISIS DEL EFECTO DE LA APLICACIÓN DE LA NUEVA METODOLOGÍA 
DEL CURSO ELECTIVO DE PINTURA EN EL AUTOCONCEPTO DE LOS 
ESTUDIANTES DE UNA UNIVERSIDAD PRIVADA DE LIMA (2017-I). 
 
6.1 Análisis del efecto de la aplicación de la nueva metodología del curso electivo de 
Pintura, en el autoconcepto de los estudiantes  
 
Tabla 2: Resultados del Autoconcepto General 
 Prueba de Entrada Prueba de Salida 
 Frecuencia Porcentaje Frecuencia Porcentaje 
Válidos 
BAJO 6 24,0 4 16,0 
MEDIO 7 28,0 5 20,0 
ALTO 12 48,0 16 64,0 
Total 25 100,0 25 100,0 
 
     En la tabla se muestran los resultados de los estudiantes del curso electivo de Pintura, 
tanto en la prueba de entrada como de salida, observándose que al inicio eran 6 estudiantes 
que tenían en el autoconcepto bajo, 7 en nivel medio y 12 en nivel alto; lo cual se contrasta 
con la prueba de salida, donde se ve una mejora porque se tienen en nivel bajo ahora 4 
estudiantes, 5 en nivel medio y 16 en nivel alto. 
 
6.1.1 Análisis del efecto de la aplicación del curso de Pintura, en el autoconcepto 
académico/profesional de los estudiantes. 
 
Tabla 3: Resultados del Autoconcepto Académico/Profesional 
 Prueba de Entrada Prueba de Salida 
 Frecuencia Porcentaje Frecuencia Porcentaje 
Válidos 
MEDIO 7 28,0 2 8,0 
ALTO 18 72,0 23 92,0 
Total 25 100,0 25 100,0 
 
     En la tabla se muestran los resultados de los estudiantes del curso electivo de Pintura, 
tanto en la prueba de entrada como de salida, observándose que al inicio eran 7 estudiantes 
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que tenían en el autoconcepto académico/profesional en nivel medio y 18 en nivel alto; lo 
cual se contrasta con la prueba de salida, donde se ve una mejora porque se tienen en nivel 
medio ahora 2 estudiantes y 23 en nivel alto. 
 
6.1.2 Análisis del efecto de la aplicación del curso de Pintura, en el autoconcepto social de 
los estudiantes. 
 
Tabla 4: Resultados del Autoconcepto Social 
 Prueba de Entrada Prueba de Salida 
 Frecuencia Porcentaje Frecuencia Porcentaje 
Válidos 
MEDIO 6 24,0 6 24,0 
ALTO 19 76,0 19 76,0 
Total 25 100,0 25 100,0 
 
     En la tabla se muestran los resultados de los estudiantes del curso electivo de Pintura, 
tanto en la prueba de entrada como de salida, observándose que al inicio eran 6 estudiantes 
que tenían en el autoconcepto social en nivel medio y 19 en nivel alto; lo cual coincide con 
la prueba de salida, donde se ve que 6 estudiantes se mantienen en nivel medio y 19 en 
nivel alto. 
 
6.1.3 Análisis del efecto de la aplicación del curso de Pintura, en el autoconcepto 
emocional de los estudiantes. 
 
Tabla 5: Resultados del Autoconcepto Emocional 
 Prueba de Entrada Prueba de Salida 
 Frecuencia Porcentaje Frecuencia Porcentaje 
Válidos 
BAJO 2 8,0 4 16,0 
MEDIO 19 76,0 15 60,0 
ALTO 4 16,0 6 24,0 
Total 25 100,0 25 100,0 
 
     En la tabla se muestran los resultados de los estudiantes del curso electivo de Pintura, 
tanto en la prueba de entrada como de salida, observándose que al inicio eran 2 estudiantes 
que tenían en el autoconcepto emocional bajo, 19 en nivel medio y 4 en nivel alto; lo cual 
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se contrasta con la prueba de salida, donde se ve que 4 estudiantes tienen el autoconcepto 
emocional en nivel bajo, 15 en nivel medio y 6 en nivel alto. 
 
6.1.4 Análisis del efecto de la aplicación del curso de Pintura, en el autoconcepto familiar 
de los estudiantes. 
 
Tabla 6: Resultados del Autoconcepto Familiar 
 Prueba de Entrada Prueba de Salida 
 Frecuencia Porcentaje Frecuencia Porcentaje 
Válidos 
MEDIO 6 24,0 4 16,0 
ALTO 19 76,0 21 84,0 
Total 25 100,0 25 100,0 
 
     En la tabla se muestran los resultados de los estudiantes del curso electivo de Pintura, 
tanto en la prueba de entrada como de salida, observándose que al inicio eran 6 estudiantes 
que tenían el autoconcepto familiar en nivel medio y 19 en nivel alto; lo cual se contrasta 
con la prueba de salida, donde se ve una mejora porque se tienen en nivel medio ahora 4 
estudiantes y 21 en nivel alto. 
 
6.1.5 Análisis del efecto de la aplicación del curso de Pintura, en el autoconcepto físico de 
los estudiantes. 
 
Tabla 7: Resultados del Autoconcepto Físico 
 Prueba de Entrada Prueba de Salida 
 Frecuencia Porcentaje Frecuencia Porcentaje 
Válidos 
BAJO 2 8,0 0 0,0 
MEDIO 7 28,0 11 44,0 
ALTO 16 64,0 14 56,0 
Total 25 100,0 25 100,0 
 
     En la tabla se muestran los resultados de los estudiantes del curso electivo de Pintura, 
tanto en la prueba de entrada como de salida, observándose que al inicio eran 2 estudiantes 
que tenían en el autoconcepto físico bajo, 7 en nivel medio y 16 en nivel alto; lo cual se 
contrasta con la prueba de salida, donde se ve que 11 estudiantes tienen el autoconcepto 
físico en nivel medio y 14 en nivel alto. 
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6.2 Prueba de Hipótesis 
 
6.2.1 Hipótesis General 
 
H1: La aplicación de una nueva Metodología Constructivista de Enseñanza-Aprendizaje en 
el Curso Electivo de Pintura de la Escuela de Arte y Diseño de una universidad privada de 
Lima, durante el ciclo 2017-I, logra una mejora significativa en el Autoconcepto de los 
estudiantes. 
HO: La aplicación de una nueva Metodología Constructivista de Enseñanza-Aprendizaje en 
el Curso Electivo de Pintura de la Escuela de Arte y Diseño de una universidad privada de 
Lima, durante el ciclo 2017-I, no logra una mejora significativa en el Autoconcepto de los 
estudiantes. 
Regla de decisión: 
Si significancia < 0,05 (5%), se acepta H1 y se rechaza HO. 
Si significancia >= 0,05 (5%), se acepta HO y se rechaza H1. 
 
Tabla 8: Prueba de Wilcoxon para  el problema general 
 Autoconcepto general de salida – Autoconcepto 












Figura 40. Diagrama de cajas del pre test y pos test de la variable dependiente. 
 
     De acuerdo a la tabla 8 como el sig es 0.165 y es mayor a 0.05 entonces se acepta HO y 
se rechaza H1, con lo cual podemos concluir que la nueva metodología constructivista 
aplicada en el curso electivo de Pintura durante el ciclo 2017-I no generó una mejora 
significativa en el autoconcepto de los estudiantes; pero de acuerdo a la figura 40 
observamos que sí existió una leve mejora. 
 
6.2.2 Hipótesis Específicas 
 
Hipótesis Específica No 2 
 
H2,1 La aplicación de una nueva Metodología Constructivista de Enseñanza-Aprendizaje 
en el Curso Electivo de Pintura de la Escuela de Arte y Diseño de una universidad privada 
de Lima, mejora significativamente el autoconcepto académico/profesional de los 
estudiantes. 
 
H2,0 La aplicación de una nueva Metodología Constructivista de Enseñanza-Aprendizaje 
en el Curso Electivo de Pintura de la Escuela de Arte y Diseño de una universidad privada 




Regla de decisión: 
Si significancia < 0,05 (5%), se acepta H2,1 y se rechaza H2,0. 
Si significancia >= 0,05 (5%), se acepta H2,0 y se rechaza H2,1. 
 
Tabla 9: Prueba de Wilcoxon para  el problema específico 4 
 Autoconcepto académico/profesional de salida – 










Figura 41. Diagrama de cajas del pre test y pos test del autoconcepto académico/profesional. 
 
     De acuerdo a la tabla 9 como el sig es 0.015 y es menor a 0.05 entonces se rechaza H2,0  
y acepta H2,1, con lo cual podemos concluir que la nueva metodología constructivista 
aplicada en el curso electivo de Pintura durante el ciclo 2017-I sí  genero mejora 
significativa en el autoconcepto académico laboral de los estudiantes; lo cual concuerda 







Hipótesis Específica No 3 
 
H3,1 La aplicación de una nueva Metodología Constructivista de Enseñanza-Aprendizaje 
en el Curso Electivo de Pintura de la Escuela de Arte y Diseño de una universidad privada 
de Lima, mejora significativamente el autoconcepto social de los estudiantes. 
 
H3,0 La aplicación de una nueva Metodología Constructivista de Enseñanza-Aprendizaje 
en el Curso Electivo de Pintura de la Escuela de Arte y Diseño de una universidad privada 
de Lima, no mejora significativamente el autoconcepto social de los estudiantes. 
Regla de decisión: 
Si significancia < 0,05 (5%), se acepta H3,1 y se rechaza H3,0. 
Si significancia >= 0,05 (5%), se acepta H3,0 y se rechaza H3,1. 
 
Tabla 10: Prueba de Wilcoxon para  el problema específico 5 
 Autoconcepto social de salida – Autoconcepto 













     De acuerdo a la tabla 10 como el sig es 0.711 y es mayor a 0.05 entonces se acepta H3,0 
y se rechaza H3,1, con lo cual podemos concluir que la nueva metodología constructivista 
aplicada en el curso electivo de Pintura durante el ciclo 2017-I no generó mejora 
significativa en el autoconcepto social de los estudiantes; pero de acuerdo a la figura 42 
observamos que sí existe una leve mejora. 
 
Hipótesis Específica No 4 
 
H4,1 La aplicación de una nueva Metodología Constructivista de Enseñanza-Aprendizaje 
en el Curso Electivo de Pintura de la Escuela de Arte y Diseño de una universidad privada 
de Lima, mejora significativamente el autoconcepto emocional de los estudiantes. 
 
H4,0 La aplicación de una nueva Metodología Constructivista de Enseñanza-Aprendizaje 
en el Curso Electivo de Pintura de la Escuela de Arte y Diseño de una universidad privada 
de Lima, no mejora significativamente el autoconcepto emocional de los estudiantes. 
Regla de decisión: 
Si significancia < 0,05 (5%), se acepta H4,1 y se rechaza H4,0. 
Si significancia >= 0,05 (5%), se acepta H4,0 y se rechaza H4,1. 
 
Tabla 11: Prueba de Wilcoxon para  el problema específico 6 
 Autoconcepto emocional de salida – 












Figura 43. Diagrama de cajas del pre test y pos test del autoconcepto emocional. 
 
     De acuerdo a la tabla 11 como el sig es 0.127 y es mayor a 0.05 entonces se acepta H4,0 
y se rechaza H4,1, con lo cual podemos concluir que la nueva metodología constructivista 
aplicada en el curso electivo de Pintura durante el ciclo 2017-I no generó mejora 
significativa en el autoconcepto emocional de los estudiantes; y de acuerdo a la figura 43 
observamos que no mejoró. 
 
Hipótesis Específica No 5 
 
H5,1  La aplicación de una nueva Metodología Constructivista de Enseñanza-Aprendizaje 
en el Curso Electivo de Pintura de la Escuela de Arte y Diseño de una universidad privada 
de Lima, mejora significativamente el autoconcepto familiar de  los estudiantes. 
 
H5,0  La aplicación de una nueva Metodología Constructivista de Enseñanza-Aprendizaje 
en el Curso Electivo de Pintura de la Escuela de Arte y Diseño de una universidad privada 
de Lima, no mejora significativamente el autoconcepto familiar de  los estudiantes. 
Regla de decisión: 
Si significancia < 0,05 (5%), se acepta H5,1 y se rechaza H5,0. 




Tabla 12: Prueba de Wilcoxon para  el problema específico 7 
 Autoconcepto familiar de salida – 









Figura 44. Diagrama de cajas del pre test y pos test del autoconcepto familiar. 
 
     De acuerdo a la tabla 12 como el sig es 0.025 y es menor a 0.05 entonces se rechaza 
H5,0 y acepta H5,1, con lo cual podemos concluir que la nueva metodología constructivista 
aplicada en el curso electivo de Pintura durante el ciclo 2017-I sí  generó mejora 
significativa en el autoconcepto familiar de los estudiantes; lo cual concuerda con la  figura 











Hipótesis Específica No 6 
 
H6,1  La aplicación de una nueva Metodología Constructivista de Enseñanza-Aprendizaje 
en el Curso Electivo de Pintura de la Escuela de Arte y Diseño de una universidad privada 
de Lima, mejora significativamente el autoconcepto físico de los estudiantes. 
 
H6,0  La aplicación de una nueva Metodología Constructivista de Enseñanza-Aprendizaje 
en el Curso Electivo de Pintura de la Escuela de Arte y Diseño de una universidad privada 
de Lima, no mejora significativamente el autoconcepto físico de los estudiantes. 
Regla de decisión: 
Si significancia < 0,05 (5%), se acepta H6,1 y se rechaza H6,0. 
Si significancia >= 0,05 (5%), se acepta H6,0 y se rechaza H6,1. 
 
Tabla 13: Prueba de Wilcoxon para  el problema específico 8 
 Autoconcepto físico de salida – Autoconcepto 




Sig. asintót. (bilateral) 0,134 
 
 




     De acuerdo a la tabla 13 como el sig es 0.134 y es mayor a 0.05 entonces se acepta H6,0 
y se rechaza H6,1,  con lo cual podemos concluir que la nueva metodología constructivista 
aplicada en el curso electivo de Pintura durante el ciclo 2017-I no generó mejora 
significativa en el autoconcepto físico de los estudiantes; y de acuerdo a la figura 45 
































Conclusiones y recomendaciones 
7.1 Conclusiones 
1. Esta investigación tenía como propósito estudiar si la aplicación de una nueva 
metodología constructivista de enseñanza-aprendizaje en el curso electivo de Pintura 
de la Escuela de Arte y Diseño de una universidad privada de Lima, durante el ciclo 
2017-I, podía lograr una mejora significativa en el autoconcepto de los estudiantes, 
tanto de forma global como en sus diferentes dimensiones (autoconcepto académico/ 
laboral, social, emocional, familiar y físico). 
          Si bien en el entorno de educación artística las herramientas de evaluación están 
en constante revisión; y en el campo de la terapia artística todavía no se ha producido 
investigación suficiente para determinar si los instrumentos de evaluación pueden 
medir el proceso de cambio que el paciente puede experimentar durante la terapia;  a 
través del cuestionario de AF5 que los estudiantes llenaron al inicio y al final del 
curso, de forma global se puede afirmar que, de 25 estudiantes que iniciaron el taller, 
el 24% tenía un autoconcepto bajo, 28% tenía un autoconcepto medio y 48% tenía un 
autoconcepto alto. Acabado el curso, 16% tenía un autoconcepto bajo, 20% tenía un 
autoconcepto medio y 60% tenía un autoconcepto alto.  
          Como la significancia es 0.165 y es mayor a 0.05 entonces se acepta HO y se 
rechaza H1, con lo cual podemos concluir que la nueva metodología constructivista 
aplicada en el curso electivo de Pintura durante el ciclo 2017-I no generó una mejora 
significativa en el autoconcepto de los estudiantes; pero de acuerdo a la figura 40 
observamos que sí existió una leve mejora. 
 
2. Sobre el autoconcepto académico/profesional, de 25 estudiantes que iniciaron el 
taller, de acuerdo al cuestionario AF5 el 28% tenía un autoconcepto medio y 72% 
tenía un autoconcepto alto. Acabado el curso, 8% tenía un autoconcepto medio y 
92% tenía un autoconcepto alto. 
          Como la significancia es 0.015 y es menor a 0.05 entonces se rechaza H2,0  y 
acepta H2,1, con lo cual podemos concluir que la nueva metodología constructivista 
aplicada en el curso electivo de Pintura durante el ciclo 2017-I sí  genero mejora 
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significativa en el autoconcepto académico laboral de los estudiantes; lo cual 
concuerda con la  figura 41, donde observamos que sí existe una mejora significativa. 
 
3. Sobre el autoconcepto social, de 25 estudiantes que iniciaron el taller, de acuerdo al 
cuestionario AF5 el 24% tenía un autoconcepto medio y 76% tenía un autoconcepto 
alto. Acabado el curso, se mantuvieron los mismos resultados: 24% tenía un 
autoconcepto medio y 76% tenía un autoconcepto alto. 
          Como la significancia es 0.711 y es mayor a 0.05 entonces se acepta H3,0 y se 
rechaza H3,1, con lo cual podemos concluir que la nueva metodología constructivista 
aplicada en el curso electivo de Pintura durante el ciclo 2017-I no generó mejora 
significativa en el autoconcepto social de los estudiantes; pero de acuerdo a la figura 
42 observamos que sí existe una leve mejora. 
 
4. Sobre el autoconcepto emocional, de 25 estudiantes que iniciaron el taller, de 
acuerdo al cuestionario AF5 el 8% tenía un autoconcepto bajo, el 76% tenía un 
autoconcepto medio y 16% tenía un autoconcepto alto. Acabado el curso, 16% tenía 
un autoconcepto bajo, 60% tenía un autoconcepto medio y 24% tenía un 
autoconcepto alto. 
          Como la significancia es 0.127 y es mayor a 0.05 entonces se acepta H4,0 y se 
rechaza H4,1, con lo cual podemos concluir que la nueva metodología constructivista 
aplicada en el curso electivo de Pintura durante el ciclo 2017-I no generó mejora 
significativa en el autoconcepto emocional de los estudiantes; y de acuerdo a la 
figura 43 observamos que no mejoró. 
 
5. Sobre el autoconcepto familiar, de 25 estudiantes que iniciaron el taller, de acuerdo 
al cuestionario AF5 el 24% tenía un autoconcepto medio y 76% tenía un 
autoconcepto alto. Acabado el curso, 16% tenía un autoconcepto medio y 84% tenía 
un autoconcepto alto. 
          Como la significancia es 0.025 y es menor a 0.05 entonces se rechaza H5,0 y 
acepta H5,1, con lo cual podemos concluir que la nueva metodología constructivista 
aplicada en el curso electivo de Pintura durante el ciclo 2017-I sí  generó mejora 
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significativa en el autoconcepto familiar de los estudiantes; lo cual concuerda con la  
figura 44, donde observamos que sí existe una mejora significativa. 
 
6. Sobre el autoconcepto físico, de 25 estudiantes que iniciaron el taller, de acuerdo al 
cuestionario AF5 el 8% tenía un autoconcepto bajo, el 28% tenía un autoconcepto 
medio y 64% tenía un autoconcepto alto. Acabado el curso, 44% tenía un 
autoconcepto medio y 56% tenía un autoconcepto alto. 
          Como la significancia es 0.134 y es mayor a 0.05 entonces se acepta H6,0 y se 
rechaza H6,1,  con lo cual podemos concluir que la nueva metodología constructivista 
aplicada en el curso electivo de Pintura durante el ciclo 2017-I no generó mejora 
significativa en el autoconcepto físico de los estudiantes; y de acuerdo a la figura 45 




1.      Como metodología educativa, utilizar carpetas de trabajos, a modo de un diario de 
artista, donde se pueda registrar y hacer seguimiento al proceso creativo de cada 
estudiante: preferencias estéticas, experiencias fuera del aula, reflexiones, 
necesidades expresivas, bocetos, etc. La carpeta puede plantearse de forma física o 
digital. Trabajar con grupos pequeños (8 – 12 participantes).  
     El docente puede tener una carpeta donde registre las ideas principales extraídas 
de las entrevistas con cada estudiante, observar sus sesiones de trabajo, imágenes de 
los procesos creativos, bosquejar diferentes posibilidades para el aula, etc.  
     Cuando se trabaje con lecturas, realizar una explicación del tema, orientando los 
ejemplos hacia la representación plástica-pictórica. Tener preguntas guía para que el 
estudiante construya un marco conceptual. El mapa mental también sirve para 
generar ideas que luego se puedan representar visualmente. 
     Revisar los documentos del quehacer pedagógico, que exista una coherencia entre 
competencias, contenidos, metodología y sistemas de evaluación.  
     Descentralizar las zonas de poder en el aula, que generalmente se asocian al 
escritorio del docente, para buscar distribuciones circulares, donde la mayoría se 
pueda ver y leer. Permitir a los estudiantes llevar afiches, recortes o decorar el aula 
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temáticamente el mismo día de clases, apropiándose del espacio. Se pueden usar los 
pasadizos o zonas anexas para exhibir los trabajos y generar interacción con otras 
personas de la institución educativa. 
     Extender la experiencia pedagógica a los escenarios virtuales, compartir y revisar 
productos en línea; y/o visitar los sitios web de centros culturales y museos.  
     Con respecto a la evaluación, construir rúbricas de evaluación flexibles, 
discutirlas y actualizarlas en el aula, de acuerdo a las necesidades expresivas de cada 
estudiante. Adecuar las fechas de evaluación de forma diferenciada, de acuerdo a la 
naturaleza de los proyectos y la posibilidad creativa de cada participante. Confiar 
también en la intuición y experiencia del docente para apreciar las obras y guiar al 
estudiante en su camino creativo.  
     Revisar el programa al inicio de clases y llegar a acuerdos para modificarlo y 
realizarlo según las necesidades de cada grupo.  
2.      Queda pendiente trabajar con una población que registre en su mayoría un 
autoconcepto bajo para, a partir de ahí, buscar una mejora significativa con la 
aplicación del programa actualizado. En ese sentido, también es importante su 
aplicación y contraste en el espacio clínico, donde los pacientes-participantes 
evidencien un autoconcepto bajo, sobre el cual trabajar. 
     Trabajar también con el cuerpo, la música, la poesía u otro lenguaje artístico. Esto 
siempre ayuda a refrescar la mirada y mantiene la motivación despierta. Las obras de 
otros lenguajes que se utilicen como motivación y/o referencia deben seleccionarse 
atendiendo a su posibilidad de mirar el mundo emocional, familiar, físico o alguna 
otra dimensión del autoconcepto. 
 
3.      Para trabajar la mejora del autoconcepto social, se pueden plantear nuevas obras 
en colectivo, pero configurar los grupos de participantes de forma lúdica, sacando 
números al azar con dados o naipes, de tal modo que los estén forzados a socializar 
con gente que no conocen, lo que sí implica una experiencia problematizadora. 
Recordar que lo significativo son las dificultades que se buscan identificar y superar 
en la experiencia individual/colectiva y no el resultado gráfico, que es lo que se 




4.      Para buscar la mejora del autoconcepto físico es posible que sea el trabajo 
corporal, más que el de la representación pictórica, un mejor vehículo. Los ejercicios 
de Tai Chi y Aikido que se realizaron en la sesión 3 renovaron la energía y la 
atmósfera del aula. Mientras que hacerse un autorretrato puede tomarle a un 
estudiante 20 horas, la misma cantidad de tiempo de trabajo corporal adecuadamente 
enfocado podría ser más útil para la mejora del autoconcepto físico, considerando 
que el cuerpo es el instrumento y, a la vez, la obra que se observa y reconoce. 
     Si bien toda nuestra experiencia pasa a través de los sentidos y el cuerpo, 
generalmente no le prestamos atención como vehículo de conocimiento y expresión. 
Tomar conciencia de la relación entre nuestra respiración y nuestro estado mental o 
emocional; trabajar movimientos poco usuales en contraste con el estar sentados 
frente a una mesa o escritorio; trabajar situaciones de contacto con otras personas y 
nuestras respuestas, considerando la virtualización de las relaciones en el mundo 
contemporáneo; son todos interesantes caminos para explorar sobre cómo se 
organiza y responde nuestro cuerpo, en relación a nuestra mente y emociones, como 
vía de autoconocimiento. 
 
5.      Aplicar un enfoque constructivista en la educación artística implica, por lo tanto, 
insertar la práctica pedagógica en un paradigma complejo, donde se puedan facilitar 
las condiciones para indagar en las múltiples experiencias y visiones que tienen los 
participantes sobre el quehacer artístico. Se requiere abrir las posibilidades más allá 
de los criterios del mercado, que tienden a limitar el campo del arte a una estética 
convencional asociada a lo perfecto, lo bello o ciertos clichés que van surgiendo 
según las distintas modas; y sumergirse en una realidad profunda, donde cada 
participante del taller explora y comparte su universo personal con la perspectiva de 
poder potenciar las vivencias de cada uno. 
     El tiempo que requiere una pedagogía de este tipo, por su naturaleza, tiene que ser 
flexible; adaptable a las condiciones actitudinales, cognoscitivas y técnicas de los 
participantes, a su búsqueda y necesidad personal, que en algunos puntos puede 
coincidir con la búsqueda del colectivo. Es una visión interdisciplinar, adaptable a 
cada proceso y a cada grupo de trabajo, que supera por su exigencia la visión 
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tradicional del maestro especialista, para más bien buscar encuentros con 
profesionales de diferentes campos. 
     Estos pequeños universos, que son las aulas-taller, tienen que ser conformados 
por pocas personas, de tal modo que pueda realizarse un seguimiento genuino y una 
socialización de los procesos. La inclusión de la tecnología digital, por sus 
posibilidades para el trabajo en red y telepresencia, es importante. Más que una 
evaluación cuantitativa, lo que se busca es un acompañamiento al proceso de cada 
uno, teniendo como referencia una línea base sobre cómo está llegando la persona en 
diferentes dimensiones (cognoscitivas, emocionales, sociales, técnicas, etc.) y 
aquello que está buscando a través de la práctica artística. 
 
      La participación del ser humano en el mundo implica aceptar sus misterios. 
Misterios en el origen del tiempo y de la vida, misterios sobre qué habrá al final de 
estos caminos. La mente ilumina los campos de percepción, acerca de nuestro mundo 
interior y aquello que nos rodea; pero esa luz es insuficiente con relación a lo vasto 
de lo desconocido. La búsqueda del autoconocimiento, hermanada con la del 
autoconcepto, a través del arte permite abrir posibilidades que complementan los 
caminos de la mente racional y lógica. 
     Uno nunca termina de encontrarse, pues los universos continúan su movimiento y 
expansión. Sin embargo, plantear la búsqueda abre los caminos de la percepción 
hacia una realidad compleja que nos engloba; un enriquecimiento sobre aquello que 
podemos saber sobre nuestros sueños, emociones, fantasías y símbolos, sobre 
nuestros huesos, músculos y sangre, sobre nuestra piel, sobre nuestra memoria, 
personal, familiar y social; una amalgama infinita que nos constituye como seres que 
participamos de la vida. 
     El taller de arte como vía de autodescubrimiento es una posibilidad necesaria para 
aquellos que tienen esa inquietud, y que en la ciudad de Lima todavía no encuentran 
suficientes espacios para su desarrollo. En las Escuelas de Arte y Diseño de las 
universidades privadas de Lima, por ejemplo, la práctica del taller se centra más bien 
en los procedimientos y productos viables para su comercialización en el mercado 
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Anexo 1: Material publicitario de las Escuelas de Arte y Diseño Gráfico de diferentes 





Anexo 2: Juicio de expertos: Metodología del curso electivo de Pintura 
   
CUESTIONARIO DE VALORACIÓN DE LA NUEVA METODOLOGÍA PARA EL CURSO ELECTIVO DE 
PINTURA PARA EL DESARROLLO DEL AUTOCONCEPTO EN LOS ESTUDIANTES DE ARTE Y DISEÑO 
DE UNA UNIVERSIDAD PRIVADA DE LIMA 
Definición de Criterios 
CRITERIOS DEFINICION 
Redacción Es clara, precisa y objetiva. 
Pertinencia 
Es adecuado, útil, congruente, procedente o relevante de 
acuerdo con su propósito y función. 
Objetividad Tiene concordancia con los objetivos propuestos. 
Coherencia Didáctica Metodológica 
La competencia guarda relación la sumilla del sílabo; la 
teoría con la práctica; y las sesiones se organizan dentro de 
la estructura con un orden de precedencia. 
Viabilidad 
Los recursos son accesibles en disponibilidad y costos, 
respecto de los objetivos definidos.  
 
Valore la siguiente lista de elementos por cada curso, indicando la calificación (entre 1 y 4) que 
usted considere para cada uno de los criterios definidos: 
1= Excelente: Cumple con el criterio. 
2= Bueno: Cumple con el criterio, necesita modificaciones mínimas. 
3= Regular: Cumple con el criterio, necesita modificaciones importantes. 




























































Sumilla 2 2 1 1 2 
Competencia 2 2 2 2 2 
Capacidades 1 1 1 1 1 
Programación 2 2 2 2 2 
Estrategia metodológica 2 2 2 2 2 
Evaluación 2 2 2 2 2 
Bibliografía 1 1 1 1 1 
Sesiones de aprendizaje 
Capacidades 2 2 2 2 2 
Temática 2 2 2 2 2 
Producto académico 2 2 2 2 2 
Secuencia metodológica 2 2 2 2 2 
Indicadores de logro 2 2 2 2 2 
Comportamientos observables 2 2 2 2 2 
Bibliografía 1 1 1 1 1 
Herramientas de evaluación 
Listas de cotejo 2 2 2 2 2 
Rúbricas de evaluación 2 2 2 2 2 
           
TEMAS QUE FALTAN AGREGAR A LA PROGRAMACIÓN DEL SÍLABO 
¿Qué tema(s) falta(n)? Indique por qué.                                  
 
TEMAS QUE CONSIDERE NO DEBERIAN ESTAR EN EL SÍLABO 
¿Qué tema (s) no deberían estar? Indique por qué.         




DATOS DEL PROFESIONAL QUE REALIZO EL LLENADO DEL CUESTIONARIO 
Nombre y apellidos: Juan Pablo Villaverde Vela DNI: 40201920 
Profesión/Grados: 
Lic. Psicologica 




Lugar de Trabajo: 
Centro Multidisciplinario del niño y el adolescente MANDALA 
Programa de Atencion a la Diversidad ANDARES 
 
 
Cargo que desempeña: 
Psicologo psicoterapeuta en ambos centros 
 
Fecha del llenado del cuestionario: 

















































































Sumilla 1 1 2 2 1 
Competencia 1 1 1 2 1 
Capacidades 1 1 2 2 1 
Programación 1 2 2 2 1 
Estrategia metodológica 1 1 1 1 1 
Evaluación 1 1 1 1 1 
Bibliografía 1 1 1 1 1 
Sesiones de aprendizaje 
Capacidades 1 1 1 1 1 
Temática 1 2 2 2 1 
Producto académico 1 1 1 1 1 
Secuencia metodológica 2 1 1 2 1 
Indicadores de logro 1 1 1 1 1 
Comportamientos observables 1 1 1 1 1 
Bibliografía 1 1 1 1 1 
Herramientas de evaluación 
Listas de cotejo 1 1 1 1 1 
Rúbricas de evaluación 2 1 1 2 1 
           
3. TEMAS QUE FALTAN AGREGAR A LA PROGRAMACIÓN DEL SÍLABO 
¿Qué tema(s) falta(n)? Indique por qué.  
____________________________________________________________________________
____________________________________________________________________________ 
4. TEMAS QUE CONSIDERE NO DEBERIAN ESTAR EN EL SÍLABO 





DATOS DEL PROFESIONAL QUE REALIZO EL LLENADO DEL CUESTIONARIO 
Nombre y apellidos: 
ROCIO LIZZETT BERNAZA ZAVALA 
DNI:  40196226 
Profesión/Grados: 
ARTISTA PLASTICO PROFESIONAL 




Lugar de Trabajo: 
UNIVERSIDAD CESAR VALLEJO 
 
Cargo que desempeña: 
DOCENTE DE LA ESCUELA DE ARTE & DISEÑO GRAFICO EMPRESARIAL 
 
 









Anexo 3: Tablas de confiabilidad de la aplicación del cuestionario AF5 en los 
estudiantes del curso electivo de Pintura en la Escuela de Arte y Diseño de una 
universidad privada de Lima. 
 









 Media de la 













se elimina el 
elemento 
P1 103,20 176,833 ,129 ,786 
P2 103,40 170,833 ,324 ,778 
P3 103,64 192,240 -,401 ,805 
P4 104,96 204,457 -,599 ,824 
P5 103,68 163,727 ,657 ,765 
P6 103,32 155,643 ,798 ,754 
P7 102,96 172,957 ,405 ,777 
P8 104,56 188,590 -,227 ,806 
P9 103,16 173,640 ,334 ,779 
P10 104,44 152,007 ,713 ,754 
P11 103,20 166,833 ,588 ,769 
P12 105,16 181,557 -,051 ,799 
P13 105,16 181,140 -,028 ,794 
P14 105,72 186,127 -,174 ,800 
P15 104,40 157,750 ,644 ,760 
P16 103,48 160,593 ,644 ,763 
P17 102,92 166,743 ,633 ,768 
P18 105,04 168,373 ,339 ,777 
P19 103,08 167,077 ,433 ,773 
P20 102,96 170,623 ,337 ,777 
P21 102,76 172,023 ,568 ,774 
P22 103,88 170,443 ,225 ,784 
P23 104,24 163,273 ,526 ,768 
P24 103,04 173,540 ,289 ,780 
P25 104,24 155,940 ,537 ,764 
P26 103,56 157,257 ,699 ,758 
P27 103,56 174,173 ,178 ,785 
P28 105,68 176,143 ,182 ,784 
P29 103,24 166,523 ,466 ,771 
P30 103,12 165,943 ,474 ,771 
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Anexo 5: Sílabo del Curso de Dibujo Básico (2012-II) 
 
FACULTAD DE CIENCIAS DE LA COMUNICACIÓN 
ESCUELA DE ARTE Y DISEÑO 
Sílabo  
DIBUJO BÁSICO  
 
 
I. DATOS GENERALES 
1.1 Unidad Académica   :   Escuela de Arte y Diseño 
1.2 Carreras Profesionales  :   Arte y Diseño 
1.3 Semestre Académico  :   2012 - II 
1.4 Ciclo de estudios   :   II 
1.5 Requisitos    :   Introducción a las artes y diseño gráfico 
1.6 Carácter    :  Obligatorio 
1.7 Número de Créditos  :   4 
1.8 Duración (Semanas)  :  17 semanas 
1.9 Nº de horas semanales  :  5 
1.10 Nº de horas totales  :  85 
1.11 Fecha de inicio de clases  :  27 de agosto de 2012 
1.12 Fecha de término de clases :  22 de diciembre de 2012 
1.13 Docente (s)   :   Juan Carlos Delgado Velásquez 
     
  
   
II. FUNDAMENTACIÓN 
 
El dibujo forma parte del desarrollo intelectual de la humanidad,  mediante diseños se 
generan piezas de artes visuales en distintas disciplinas.  
 
Enmarcándose en las artes gráficas, el dibujo artístico permite que el alumno desarrolle su 
percepción creativa e innovadora, conociendo y valorando la importancia del dibujo 
artístico. 
 
La asignatura Dibujo Básico permitirá al alumno entender y aplicar las distintas técnicas; 
así como las normas o leyes empleadas a las artes visuales. Estos conocimientos son de 
gran importancia para la fundamentación de cada trabajo grafico que el alumno sustentará 
mediante las formas y conceptos. 
 
III. COMPETENCIAS  
 
Aplica los conceptos, conocimientos y técnicas del dibujo artístico en la solución de 
imágenes requeridas para el lenguaje gráfico, con sensibilidad y espíritu creativo. 
 
Conoce, selecciona y emplea diferentes técnicas de dibujo aplicado en ilustraciones, con 
criterio técnico y libre iniciativa. Asimismo muestra una actitud reflexiva frente a las 
diversas manifestaciones artísticas. 
 
 
IV. PROGRAMACIÓN ACADÉMICA 
4.1  DISEÑO: El sílabo está diseñado en tres unidades didácticas. 
4.2 TEMA TRANSVERSAL:  
Cultura ambiental 
 
4.3 PRIMERA UNIDAD: Estudio de  formas geométricas y naturaleza muerta 
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Concepto de Dibujo, 
origen y evolución. 
Fundamentos del 
Dibujo artístico. El 
dibujo y las artes 
gráficas.   
Conoce el origen y 
evolución de la línea y 
el dibujo. 
 
Realiza bocetos a 
mano alzada de 











Calculo mental de 
dimensiones. 
Estudio de las 
figuras geométricas. 
Conoce y aplica 
distintas técnicas en el 
manejo del dibujo 
artístico y técnico. 
 
Dibuja a lápiz grafito 
figuras designadas 
en clase en formato 
de 40x30 aprox. 
Participa en 
conservación del 
orden y la higiene 









diferentes estilos del 
dibujo y pintura 
permitiéndole tener 
amplitud de análisis y 
crítica. 
 
Dibuja a lápiz grafito 
figuras geométricas 
aplicando los estilos 
aprendidos en clase. 
Participa en 
conservación del 
orden y la higiene 










Propone de forma 




Dibuja  a lápiz 
grafito y carbón 
vegetal formato 
señalados en clase.  
Participa en 
conservación del 
orden y la higiene 




Estudio de texturas, 
calidades y 
valoración tonal a 
través del bodegón. 
Identifica y discrimina 
elementos del dibujo 
de acuerdo a un 
proyecto personal. 
Dibuja figuras  a 





orden y la higiene 








artísticas  aplicación 
de  la sintaxis visual. 
Propone de forma 
creativa y práctica el 
tema  bodegón. 
Dibuja distintas 
formas del bodegón  





orden y la higiene 
del área donde 
desarrolla su 
trabajo  
PRIMER PARCIAL / COMPRENSIÓN DE LECTURA: DEL 01 AL 7 DE OCTUBRE 
 
4.4. SEGUNDA UNIDAD: Paisaje, Campestre, Marino y Urbano 
 
4.4.1. DURACIÓN: 06 sesiones 
 











































Paisaje marino y 
campestre 
aplicando 




Conoce y evalúa 
las formas en el 
espacio. 
 
Dibuja un paisaje 
resuelto con la técnica 





orden y la higiene 
del área donde 




perspectiva con 1 
y 2 puntos de 
fuga. 
Juzga la 
importancia de la 
perspectiva para 
el dibujo y el 
diseño 
Dibuja a lápiz grafito 
aplicando la 
perspectiva un paisaje 
urbano considerando 
el entorno. 
Trabaja en equipos 
manteniendo el 











Realiza un dibujo 
resuelto con técnica 




orden y la higiene 
del área donde 
desarrolla su trabajo 
10 




Diseña en forma 
creativa y 
personal el dibujo 
de paisaje  
Realiza un dibujo del 




orden y la higiene 
del área donde 
desarrolla su trabajo 
11 
SEGUNDA PARCIAL DEL 02 AL 08 DE NOVIEMBRE 
REZAGADOS DE COMPRENSIÓN DE LECTURA DEL 02 AL 08 DE NOVIEMBRE 
 
 
4.5. TERCERA UNIDAD: La Figura Humana 
 










































Técnicas para el 
desarrollo de 
proporciones.  
Estudio del rostro 
utilizando 
estructuras  y 
aplicando 
cánones. 
Conoce y aplica 
técnicas y 
herramientas para 
el estudio del dibujo 
Realiza ejercicios de 
proporciones 
indicados por el 
docente. 
Realiza bocetos a 





del la orden y la 







Estudio del rostro 
en diferentes 
ángulos de visión 
y posturas del 
modelo.  
Realiza   dibujos de 
rostros de 
diferentes ángulos. 
Dibuja rostros en 
diferentes poses 
tomando como 










Métodos para el 





Aplica canon y 
escorzos en el 






en clase.   
Participa en 
conservación 
del la orden y la 











Investiga y explora 
la realidad para 
interpretarla 
creativamente 
Realiza dibujos de 
figuras humanas 









PRUEBA FINAL DEL 10 AL 15 DE DICIEMBRE 
REZAGADO DE SEGUNDA PARCIAL DEL 10 AL 15 DE DICIEMBRE 
17 
EXAMEN DE RECUPERACIÓN DEL 17 AL 19 DE DICIEMBRE 
 
 
V. MEDIOS Y MATERIALES 
 Documentos impresos y manuscritos: Libros, folletos, revistas, entre otros    materiales 
impresos. 
 Material audiovisual e informático: Videos, CD, recursos electrónicos,    muestras y 
otros. 
 Equipos: Proyector multimedia, televisor, DVD, y otros. 
 Campus virtual: FORO 
 
VI. ESTRATEGIAS DE EVALUACIÓN 
 
 
ASPECTOS CRITERIOS INSTRUMENTOS 
CONCEPTUALES 
 
Dominio de información 
 
 Rúbrica  
 Examen de opción múltiple  
 Examen abierto 
 Lista de cotejo 





Investigación académica  
ACTITUDINALES 
 
Respecto a la actividad intelectual 








VII.  REQUISITOS DE APROBACIÓN 
 
 La escala de calificación vigesimal, siendo la nota mínima aprobatoria de 11. 
 El estudiante será declarado como inhabilitado cuando haya acumulado a lo largo del 
desarrollo de la experiencia curricular más del 30 % de inasistencias; cualquier otra 
situación será evaluada según la Guía y el Reglamento del Estudiante. 
 Solo en el promedio final de la asignatura el medio punto (0.5) favorece al estudiante. 
 Durante  la aplicación o desarrollo de las pruebas los estudiantes deberán mantener 
una compostura adecuada y correcta. El plagio y otras formas impropias de engaño serán 
sancionadas con la nota mínima de cero (00) en la prueba aplicada. los casos de 
reincidencia, previa comprobación, serán tratados por el Director de Escuela, el que 





Semana de publicación de 
resultado 
TP Rúbrica de entrega de trabajo prácticos 1 Del 27 de agosto al 28 de 
setiembre 
INF Rúbrica de entrega informe 1 Del 27 de agosto al 28 de 
setiembre 
CL Examen 1 Del 01 al 06 de octubre 
SEGUNDO PROMEDIO  
TP Rúbrica de entrega de trabajo prácticos 1 Del 09 al 31de octubre 
INF Rúbrica de entrega informe 1 Del 09 al 31de octubre 
EP Examen 2 Del 02 al 08 de noviembre 
TERCER PROMEDIO  
INF Rúbrica de entrega informe 1 Del 09 de Noviembre al 07 
de diciembre 
AC Rúbrica de auto y coevaluación 1 Del 09 de Noviembre al 07 
de diciembre 
EXF Examen Final  2 Del 10 al 15 de diciembre 












 En el caso de las prácticas pre profesionales la asistencia es obligatoria en un 100%. 
 
VIII. ESTRATEGIA METODOLÓGICA 
 
 Metodología activa participativa. 
 Exposición, participación y diálogo conjunto del estudiante y el docente. 
 Desarrollo de casos y tareas para ser elaboradas por los estudiantes en casa. 




IX. CRONOGRAMA ACADÉMICO 
 
SEMESTRE ACADÉMICO 2012-II 
INICIO 27 de agosto 
TÉRMINO 22 de diciembre 
Primer parcial / Comprensión de lectura 
Del 01 al 07 de octubre 
Rezagado y recuperación de Primer parcial / 
Comprensión de lectura 
Del 02 al 08 de noviembre 
Segundo Parcial Del 02 al 08 de noviembre 
Rezagado y recuperación de segundo parcial Del 10 al 15 de diciembre 
Prueba final Del 10 al 15 de diciembre 
Rezagado y recuperación de Prueba final Del 17 al 19 de diciembre 
 
X. REFERENCIAS BIBLIOGRÁFICAS 
 
 Gómez Molina, Juan José (2001). “El manual del Dibujo”. España: Cátedra  
 Facundo Mossi, A. (2001). El Dibujo. Enseñanza Aprendizaje. Valencia. Alfaomega. 
 Gordon, L. (1991). Dibujo Anatómico de la Figura Humana. Barcelona. Quinto 
Centenario. 
 Parramon, José. (2000).  El Gran Libro del Dibujo. Barcelona: Parramón Ediciones 
S.A. 
 PARRAMÓN V. J,M. (2007). Guía completa del Dibujo: Materiales y Técnicas. 
Barcelona: Parramón Ediciones S.A. 
 STAN SMITH. (1995). “Curso Práctico de Dibujo”. Barcelona: Blume.  
I.S.B.N.: 8480762004 
 D.K. Ching, Francis y Steven P. J (1999). “Dibujo y Proyecto”. México: G. Gili. S.A.   
ISBN: 8425220815 ISBN-13: 9788425220814 
 Parramón (1998). “Todo Sobre la Técnica de la Acuarela”. (2da Ed.)  Barcelona: 
Parramón ediciones, S. A.  
ISBN: 8434220377  
 Henk Rotgans (1992). “Perspectiva”. España: Ediciones CEAC. S.A. ISBN 10: 
8432971332  





Anexo 6: Sílabo del Curso Electivo de Pintura (2014-II – 2015-I) 
 
FACULTAD DE CIENCIAS DE LA COMUNICACIÓN 
ESCUELA DE ARTE & DISEÑO 
 
SÍLABO DE PINTURA 
 
I. DATOS GENERALES 
1.1 Unidad Académica:    Escuela de Arte & Diseño 
1.2 Semestre Académico:    2014 - II 
1.3 Ciclo de estudios:    VII 
1.4 Requisitos: Ninguno 
1.5 Carácter:     Electivo 
1.6 Número de créditos:    04.  
1.7 Duración (Semanas):    17 semanas (del 25 de agosto al 22 de diciembre)  
1.8 Nº de horas semanales:   5 (2 Teoría y 3 Práctica)  
1.9 Docente (s):      
       
II. SUMILLA 
 
La experiencia curricular de Pintura pertenece al área formativa.  Es de naturaleza teórico 
práctica y de carácter electivo. Integra los conocimientos de espacio, forma, construcción de 
color y composición, los cuales permitirán crear un lenguaje visual propio. A partir de este 
curso  el alumno tendrá la libertad de plasmar sus trabajos con relación a la realidad que nos 
rodea para adquirir la suficiente experiencia en el manejo de un discurso pictórico personal. 
Así mismo tendrá la capacidad de lograr composiciones visuales creativas con el uso de 




Utiliza técnicas para la elaboración de trabajos pictóricos visuales, mostrando actitudes de 
originalidad creatividad e innovación. 
 
IV. PROGRAMACIÓN ACADÉMICA 
 
 EJES TRANSVERSALES:  
- Emprendedurismo 
 
4.1 PRIMERA UNIDAD: INTRODUCCIÓN A LA PINTURA 
 








Identifica  los estilos y técnicas 
utilizadas a lo largo de la 
Breve historia de la pintura 





historia para el desarrollo de 
obras pictóricas. 










Analiza figuras geométricas e 
identifica los elementos 
básicos del lenguaje visual, 
aplicándolos en la elaboración 
de un Camafeo.  
 
Uso de materiales. Técnicas de 
aplicación. 
Introducción a la tiza pastel, óleo, 
acrílico, témperas 
Escala de valores tonales. 
Iluminación 
3 
Elabora una composición, con 
proporción, color, espacio, luz, 
sombra para un bodegón con 
frutas 
Culminación de trabajo pictórico. 
Introducción al bodegón- 
naturaleza muerta. 
Referentes de artistas  
4 
Compara e identifica la forma, 
figura fondo en un Bodegón 
con diferentes elementos, telas 
maderas. 
Figura fondo 
Diferencia de texturas, soportes, 
Referentes de artistas 
5 
Identifica los elementos 
correspondientes a las 
diferentes culturas existentes y 
los plasma en un bodegón 
Bodegón temático 
Referentes de artistas 
6 
Compara estilos en las artes e 
identifica aquellas afines a su 
personalidad. 






4.2 SEGUNDA UNIDAD: EL RETRATO Y EL PAISAJE 
 








Elabora la pintura de un calco, con 
proporción, color, estructura, luz, sombra  
diferenciando las tonalidades con el uso 
de grises 
Introducción al retrato  










Identifica las diferentes tonalidades de piel 
y cabello, proporción e iluminación en la 
elaboración de un retrato (modelo) 
Estudio del retrato  
Referentes de artistas 
9 
Elabora la pintura de un retrato con torso 
ubicado en un paisaje urbano, con 
proporción, color, estructura, luz, sombra  
diferenciando texturas, figura y fondo. 
El retrato al aire libre 
Referentes de artistas 
10 
Aplica la perspectiva, color, el empaste, 
proporción, iluminación, valores tonales 
en la elaboración de un paisaje 
Tipos de paisaje: 
Paisaje marino, paisaje 
rural 
Referentes de artistas 





4.3 TERCERA UNIDAD: ESTILOS PICTÓRICOS 
 








Analiza la figura humana a 
través del estudio de un figurín, 
elaborándolo a través de la 
proporción, color, iluminación. 
Introducción a la figura humana 
en la pintura. 














Identifica las características de 
los estilos en el desarrollo  de la 
figura para sus propuestas. 
La figura humana y la 
interpretación. 
Referentes de artistas 
14 
Analiza características de obras 
y el uso de sus conocimientos 
para sus aplicaciones digitales. 
La pintura y los ismos. La pintura 
en la era digital. 
Referentes de artistas 
15 
Analiza características de las 
obras de artistas que le sirva de 
referencia para la presentación 
de una propuesta pictórica.  
Propuesta de proyecto creativo. 




Examen Final (EXF) 




-  Cultura emprendedora. 
 
VIII. ESTRATEGIA METODOLÓGICA 
- Metodología activa participativa. 
- Método de casos. 
- Dinámicas grupales de análisis y soluciones de casos presentados. 
 
IX. MEDIOS Y MATERIALES        
- Documentos impresos y manuscritos: Libros, folletos, revistas, entre otros    materiales 
impresos. 
- Material audiovisual e informático: Videos, CD, recursos electrónicos,    fotografías y 
otros. 
- Equipos: Proyector multimedia, televisor, DVD y otros. 




La evaluación constituye un proceso integral, continúo y sistemático que abarca el progreso 
académico del estudiante mediante los indicadores de logro. En tal sentido, el diseño de 
evaluación responde a la elaboración de productos que el estudiante llevará a cabo durante las 
16 semanas de la experiencia curricular. Además, la calificación de cada unidad y la calificación 














Informe (I) I 20% 
20% 
Lista de cotejo 
 
Trabajo T 20% Rúbrica 
Comprensión de lectura CL 60% Cuestionario 
II 
Informe (II) I 20% 
30% 
Lista de cotejo 
Trabajo T 20% Rúbrica 
Examen parcial EP 60% 
Cuestionario 
III 
Informe (III) I 20% 
50% 
Lista de cotejo 
Trabajo T 20% Rúbrica 





PRIMERA UNIDAD (X1) SEGUNDA UNIDAD (X2) TERCERA UNIDAD (X3) 







10.3  REQUISITOS DE APROBACIÓN 
- Se utiliza la escala de calificación vigesimal; la nota mínima aprobatoria es 11. 
- Solo en el promedio final la fracción equivalente o mayor a 0,5 será redondeado al dígito inmediato 
superior. 
- El 30 % de inasistencias injustificadas inhabilita al estudiante para rendir la evaluación final. 
- Las inasistencia a prácticas o exámenes no justificados se calificarán (00).  
- El estudiante que por algún motivo no rindió uno de los exámenes parciales, podrá rendirlos en el 
periodo de exámenes rezagados, en caso de inasistencia será calificado con nota cero (00). 
- El estudiante tendrá derecho a rendir solo un examen, cualquiera sea su condición de sustitutorio o 
rezagado. 
 








LANDA R. (2011). Diseño gráfico y publicidad. Madrid. Edit Anaya Multimedia 
338.91 G64 
González Sánchez, Víctor. (2010). Globalización: un enfoque 
multidisciplinar. UNED. 
338.91 H25 EJ. Haour S.J., Bernardo. (2007). Apertura a la globalización. Universidad 
FINAL (XF) 
XF = 0,2*X1+0,3*X2+0,5*X3 
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2 Antonio Ruiz de Montoya. 
659.13 N94 EJ. 
3 
Novoa, E. (2008). Globalización de la industria cultural del entretenimiento 























































Anexo 7: Sesiones de aprendizaje del curso electivo de Pintura (2015-I) 
 
FACULTAD DE CIENCIAS DE LA COMUNICACIÓN 
ESCUELA DE ARTE Y DISEÑO 
 
I) DATOS GENERALES 
 
1. EXPERIENCIA CURRICULAR:  Pintura    
2. SEMESTRE ACADÉMICO: 2015 - I   
3. CICLO/SECCIÓN:  I 
4. SESIÓN:    1 
5. FECHA:     03/04/15 
6. DURACIÓN:     5 horas académicas 




Utiliza técnicas para la elaboración de trabajos pictóricos visuales, mostrando actitudes de originalidad 
creatividad e innovación. 
 
III) PROGRAMACIÓN 
CAPACIDADES TEMÁTICA PRODUCTO ACADÉMICO 
Identifica  los estilos y técnicas 
utilizadas a lo largo de la historia 
para el desarrollo de obras 
pictóricas. 
Breve historia de la pintura 
Estilos y técnicas en la 
pintura 






V) SECUENCIA METODOLÓGICA 
 





































VI.-DISEÑO DE EVALUACIÓN        
 
CAPACIDADES INDICADORES DE LOGRO INSTRUMENTO 
Identifica  los estilos y 
técnicas utilizadas a lo largo 
de la historia para el 
desarrollo de obras 
pictóricas. 
 
Organiza la información sobre la 
Historia de la Pintura en un Informe. 
 
















FACULTAD DE CIENCIAS DE LA COMUNICACIÓN 
ESCUELA DE ARTE Y DISEÑO 
 
I) DATOS GENERALES 
 
1. EXPERIENCIA CURRICULAR:  Pintura    
2. SEMESTRE ACADÉMICO: 2015 - I   
3. CICLO/SECCIÓN:  I 
4. SESIÓN:    2 
5. FECHA:     10/04/15 
6. DURACIÓN:     5 horas académicas 




Utiliza técnicas para la elaboración de trabajos pictóricos visuales, mostrando actitudes de originalidad 
creatividad e innovación. 
 
III) PROGRAMACIÓN 
CAPACIDADES TEMÁTICA PRODUCTO ACADÉMICO 
Analiza figuras geométricas e 
identifica los elementos básicos 























del lenguaje visual, aplicándolos 
en la elaboración de un Camafeo.  
 
Introducción a la tiza pastel, 
óleo, acrílico, témperas. 





V) SECUENCIA METODOLÓGICA 
 
 
VI.-DISEÑO DE EVALUACIÓN        
 
CAPACIDADES INDICADORES DE LOGRO INSTRUMENTO 
Identifica  los estilos y 
técnicas utilizadas a lo largo 
 Lista de cotejo. 




Saludo. Entrega del Sílabo, presentación del profesor, del curso y de 
15 participantes. Se hace una lista con las canciones que les gustan 
para armar una selección que sirva para ambientar el taller. 
 
En colectivo, se busca reconstruir la Historia de la Pintura desde los 
saberes de cada participante. Se colocan en la pizarra manifestaciones 
del arte peruano, latinoamericano, internacional, diferentes estilos, 












Los estudiantes prestan atención a la primera parte de la exposición 
del profesor sobre momentos importantes en la Historia de la 
Pintura, tendencias y estilos. Se les entrega la separata para que 
saquen fotocopia en el descanso. 
 
Se forman grupos de 6 integrantes y elaboran composiciones 
dinámicas / equilibradas. Les toman fotos desde diferentes puntos 
de vista.  
 
A partir de lo registrado, realizan una composición en A4 en 
cartulina canson (puede ser de color) A4 con tizas pastel y lápiz pitt o 



















Se exponen los trabajos en la pizarra. A partir de ahí, a cada grupo de 
le entrega uno de los trabajos para que analice los elementos del 
lenguaje visual. Se hacen algunas observaciones. 
 
Los mismos grupos, organizarán nuevamente los objetos en el 
espacio, esta vez prestando atención a la iluminación artificial y a la 
expresividad que pueden lograr con la imagen. Toman foto a su 
referente y de ahí 
 
Elaboran en una composición en A4 en cartulina canson (puede ser 
de color) A4 con tizas pastel y lápiz pitt o semigraso blanco y negro. 
Video 
 









de la historia para el 
desarrollo de obras 
pictóricas. 
Organiza la información sobre la 



















FACULTAD DE CIENCIAS DE LA COMUNICACIÓN 
ESCUELA DE ARTE Y DISEÑO 
 
I) DATOS GENERALES 
 
1. EXPERIENCIA CURRICULAR:  Pintura    
2. SEMESTRE ACADÉMICO: 2015 - I   
3. CICLO/SECCIÓN:  I 
4. SESIÓN:    2 
5. FECHA:     17/04/15 
6. DURACIÓN:     5 horas académicas 




Utiliza técnicas para la elaboración de trabajos pictóricos visuales, mostrando actitudes de originalidad 
creatividad e innovación. 
 
III) PROGRAMACIÓN 
CAPACIDADES TEMÁTICA PRODUCTO ACADÉMICO 
Elabora una composición, con 
proporción, color, espacio, luz, 
sombra para un bodegón con 
frutas 
Culminación de trabajo 
pictórico. 
Introducción al bodegón- 
naturaleza muerta. 





V) SECUENCIA METODOLÓGICA 
 




Saludo. Toma de asistencia. Conversación inicial sobre los trabajos 
pendientes, el uso de la Carpeta y modos de evaluación. 
 











VI.-DISEÑO DE EVALUACIÓN        
 
CAPACIDADES INDICADORES DE LOGRO INSTRUMENTO 
Elabora una composición, 
con proporción, color, 
espacio, luz, sombra para 
un bodegón con frutas 
 
Realiza un bodegón. 
 








Es disciplinad@ en su trabajo. 
 










FACULTAD DE CIENCIAS DE LA COMUNICACIÓN 
ESCUELA DE ARTE Y DISEÑO 
 
I) DATOS GENERALES 
 
motivación, se pasa un video sobre tecnología de materiales. 
 





Los estudiantes prestan atención a la primera exposición del profesor 
sobre naturaleza muerta. A partir de ahí, se conforman grupos y 
elaboran bodegones con los objetos que han traído a la clase. 
 
Los estudiantes eligen el bodegón y el ángulo de visión que mejor les 
parece para la representación del bodegón. Elaboran el esquema 
compositivo del mismo.  
 
Pasan al dibujo del bodegón, tomando como referencia los estilos y 




















Terminan el dibujo de su bodegón. 
 
Manchan su trabajo con blanco, negro y un color. Luego se exponen 
los trabajos y se comenta lo que les transmiten. Los estudiantes 
toman en cuenta los comentarios para registrar el proceso en sus 
carpetas. 
 









1. EXPERIENCIA CURRICULAR:  Pintura    
2. SEMESTRE ACADÉMICO: 2015 - I   
3. CICLO/SECCIÓN:  I 
4. SESIÓN:    4 
5. FECHA:     24/04/15 
6. DURACIÓN:     5 horas académicas 




Utiliza técnicas para la elaboración de trabajos pictóricos visuales, mostrando actitudes de originalidad 
creatividad e innovación. 
 
III) PROGRAMACIÓN 
CAPACIDADES TEMÁTICA PRODUCTO ACADÉMICO 
Compara e identifica la forma, 
figura y fondo en un Bodegón 
con diferentes elementos, telas 
maderas. 
Figura fondo 
Diferencia de texturas, 
soportes, 





V) SECUENCIA METODOLÓGICA 
 




Saludo. Toma de asistencia. Conversación inicial sobre el Control de 
Lectura y los trabajos pendientes. 
 














Los estudiantes realizan un análisis de los elementos del lenguaje 
visual en los trabajos grupales que han traído a clase (son pinturas en 
gran formato). 
 
Se exponen las obras grupales. Se registra la exposición y se evalúan 



















Los estudiantes prestan atención a la última parte de la exposición 
del docente sobre referentes de artistas.  
 
Terminan el pintado de su bodegón. Reciben asesoría del profesor 
en la realización de sus obras. Se utiliza música para ambientar el 
taller. 
 










VI.-DISEÑO DE EVALUACIÓN        
 
CAPACIDADES INDICADORES DE LOGRO INSTRUMENTO 
Compara e identifica la 
forma, figura y fondo en un 
bodegón con diferentes 
elementos, telas maderas. 
 
Realiza un bodegón. 
 







Es disciplinad@ en su trabajo. 
 










FACULTAD DE CIENCIAS DE LA COMUNICACIÓN 
ESCUELA DE ARTE Y DISEÑO 
 
I) DATOS GENERALES 
 
1. EXPERIENCIA CURRICULAR:  Pintura    
2. SEMESTRE ACADÉMICO: 2015 - I   
3. CICLO/SECCIÓN:  I 
4. SESIÓN:    5 
5. FECHA:     1/05/15 
6. DURACIÓN:     5 horas académicas 




Utiliza técnicas para la elaboración de trabajos pictóricos visuales, mostrando actitudes de originalidad 
creatividad e innovación. 
 
III) PROGRAMACIÓN 
CAPACIDADES TEMÁTICA PRODUCTO ACADÉMICO 
Identifica los elementos 
correspondientes a las diferentes 
culturas existentes y los plasma 
en un bodegón 
Bodegón temático 





V) SECUENCIA METODOLÓGICA 
 







VI.-DISEÑO DE EVALUACIÓN        
 
CAPACIDADES INDICADORES DE LOGRO INSTRUMENTO 
Identifica los elementos 
correspondientes a las 
diferentes culturas existentes 
y los plasma en un bodegón 
 
 








Es disciplinad@ en su trabajo. 
 








FACULTAD DE CIENCIAS DE LA COMUNICACIÓN 
ESCUELA DE ARTE Y DISEÑO 
 
I) DATOS GENERALES 
 
1. EXPERIENCIA CURRICULAR:  Pintura    
2. SEMESTRE ACADÉMICO: 2015 - I   
3. CICLO/SECCIÓN:  I 
4. SESIÓN:    6 
5. FECHA:     8/05/15 
6. DURACIÓN:     5 horas académicas 




Utiliza técnicas para la elaboración de trabajos pictóricos visuales, mostrando actitudes de originalidad 
creatividad e innovación. 
 





























CAPACIDADES TEMÁTICA PRODUCTO ACADÉMICO 
Compara estilos en las artes e 
identifica aquellas afines a su 
personalidad. 






V) SECUENCIA METODOLÓGICA 
 
 
VI.-DISEÑO DE EVALUACIÓN        
 
CAPACIDADES INDICADORES DE LOGRO INSTRUMENTO 
Compara estilos en las 
artes e identifica aquellas 
afines a su personalidad. 
Explica los referentes de su obra 
personal en su obra. 
 






Es honest@ en sus observaciones. 
 










FACULTAD DE CIENCIAS DE LA COMUNICACIÓN 
ESCUELA DE ARTE Y DISEÑO 
 
I) DATOS GENERALES 
 
1. EXPERIENCIA CURRICULAR:  Pintura    
2. SEMESTRE ACADÉMICO: 2015 - I   




Motivación: Exposición de obras personales. En caballetes, los 








Evaluación de Carpetas y Obras. Los estudiantes, en orden de lista, 
presentan sus trabajos. Son evaluados de acuerdo a la rúbrica de 
evaluación de la sesión 5.  
 
 














3. CICLO/SECCIÓN:  I 
4. SESIÓN:    7 
5. FECHA:     15/05/15 
6. DURACIÓN:     5 horas académicas 




Utiliza técnicas para la elaboración de trabajos pictóricos visuales, mostrando actitudes de originalidad 
creatividad e innovación. 
 
III) PROGRAMACIÓN 
CAPACIDADES TEMÁTICA PRODUCTO ACADÉMICO 
Compara estilos en las artes e 
identifica aquellas afines a su 
personalidad. 






V) SECUENCIA METODOLÓGICA 
 




Saludo. Toma de asistencia. Entrega de Carpetas, Trabajos y 
Evaluaciones. Se resuelven algunas dudas en cuanto a las 
calificaciones y se conversa sobre lo avanzado hasta el momento. 
 
Se conversa con los estudiantes sobre el Informe Grupal, la 













Motivación: Video sobre pintura mural. 
 
Los estudiantes prestan atención a la exposición del docente sobre 
representantes de la pintura peruana y su relación con el retrato.  
 
Trabajo de taller. Los estudiantes se toman fotografías como 
autoretratos o retratan a sus compañeros. 
 
Ya sea con impresiones o apoyándose de sus medios de 
comunicación digital, comienzan el estudio gráfico (dibujo) de sus 
retratos. Reciben la asesoría del docente. 
 
 

















Pasan al manchado de sus trabajos. Utilizan amarillo ocre, blanco, 
rojo fuego, azul ultramar y amarillo cadmio y un color adicional en 
sus paletas. 
 








VI.-DISEÑO DE EVALUACIÓN        
 
CAPACIDADES INDICADORES DE LOGRO INSTRUMENTO 
Elabora la pintura de un 
calco, con proporción, 
color, estructura, luz, 
sombra  diferenciando las 
tonalidades con el uso de 
grises 
Desarrolla una pintura. 
 







Trabaja de forma comprometida. 
 










FACULTAD DE CIENCIAS DE LA COMUNICACIÓN 
ESCUELA DE ARTE Y DISEÑO 
 
I) DATOS GENERALES 
 
1. EXPERIENCIA CURRICULAR:  Pintura    
2. SEMESTRE ACADÉMICO: 2015 - I   
3. CICLO/SECCIÓN:  I 
4. SESIÓN:    9 
5. FECHA:     22/05/15 
6. DURACIÓN:     5 horas académicas 




Utiliza técnicas para la elaboración de trabajos pictóricos visuales, mostrando actitudes de originalidad 
creatividad e innovación. 
 
III) PROGRAMACIÓN 
CAPACIDADES TEMÁTICA PRODUCTO ACADÉMICO 
Identifica las diferentes 
tonalidades de piel y cabello, 
proporción e iluminación en la 
elaboración de un retrato 
(modelo) 
Estudio del retrato  











VI.-DISEÑO DE EVALUACIÓN        
 
CAPACIDADES INDICADORES DE LOGRO INSTRUMENTO 
Identifica las diferentes 
tonalidades de piel y 
cabello, proporción e 
iluminación en la 
elaboración de un retrato 
(modelo) 
Desarrolla una pintura. 
 







Trabaja de forma comprometida. 
 














Saludo. Toma de asistencia. Entrega de separatas de las sesiones 8 y 
9: Vida y obra de pintores peruanos: José Sabogal y Víctor 
Humareda. 
 
Se conversa con los estudiantes sobre la presentación de Carpeta y 
Obras, divididos en 2 grupos y la Evaluación Parcial de la Segunda 
Unidad. 
 
Motivación: Instalación de obras en gran formato en el octavo piso 







Obras en gran 
formato, masking 











Ya sea con impresiones o apoyándose de sus medios de 
comunicación digital, continúan la pintura de sus retratos. Reciben la 












Realizan el acabado de sus pinturas con pincel #0. Utilizan amarillo 
ocre, blanco, rojo fuego, azul ultramar y amarillo cadmio y un color 
adicional en sus paletas. Identifican los diferentes matices en la piel y 
cabello. Los alumnos que terminan, pasan al avance de Carpetas.  
 












FACULTAD DE CIENCIAS DE LA COMUNICACIÓN 
ESCUELA DE ARTE Y DISEÑO 
 
I) DATOS GENERALES 
 
1. EXPERIENCIA CURRICULAR:  Pintura    
2. SEMESTRE ACADÉMICO: 2015 - I   
3. CICLO/SECCIÓN:  I 
4. SESIÓN:    9 
5. FECHA:     29/05/15 
6. DURACIÓN:     5 horas académicas 




Utiliza técnicas para la elaboración de trabajos pictóricos visuales, mostrando actitudes de originalidad 
creatividad e innovación. 
 
III) PROGRAMACIÓN 
CAPACIDADES TEMÁTICA PRODUCTO ACADÉMICO 
Elabora la pintura de un retrato 
con torso ubicado en un paisaje 
urbano, con proporción, color, 
estructura, luz, sombra  
diferenciando texturas, figura y 
fondo. 
El retrato al aire libre 





V) SECUENCIA METODOLÓGICA 
 




Saludo. Toma de asistencia.  
 
Motivación: Desinstalación de obras grupales en el 8vo piso del 
pabellón B. Se tiene cuidado en la desinstalación, para no maltratar la 
pintura de las paredes. Se conversa en grupo sobre la experiencia de 
la instalación. 
 















Los estudiantes prestan atención a la exposición del docente, 
haciendo un resumen del curso desde la semana 1 hasta la 8. 
 
Comienza la revisión de Carpetas y obras de la mitad del aula. En 




Plumón y pizarra. 
 
Caballetes. 

















VI.-DISEÑO DE EVALUACIÓN        
 
CAPACIDADES INDICADORES DE LOGRO INSTRUMENTO 
Identifica las diferentes 
tonalidades de piel y 
cabello, proporción e 
iluminación en la 
elaboración de un retrato 
(modelo) 
Realiza un retrato con modelo. 
 







Trabaja de forma comprometida. 
 










FACULTAD DE CIENCIAS DE LA COMUNICACIÓN 
ESCUELA DE ARTE Y DISEÑO 
 
I) DATOS GENERALES 
 
1. EXPERIENCIA CURRICULAR:  Pintura    
2. SEMESTRE ACADÉMICO: 2015 - I   
3. CICLO/SECCIÓN:  I 
4. SESIÓN:    10 
5. FECHA:     05/06/15 
6. DURACIÓN:     5 horas académicas 




Utiliza técnicas para la elaboración de trabajos pictóricos visuales, mostrando actitudes de originalidad 
creatividad e innovación. 
 
III) PROGRAMACIÓN 
CAPACIDADES TEMÁTICA PRODUCTO ACADÉMICO 




V) SECUENCIA METODOLÓGICA 
 
paralelo, los demás estudiantes continúan el avance de sus proyectos 
personales. 










VI.-DISEÑO DE EVALUACIÓN        
 









Trabaja de forma comprometida. 
 










FACULTAD DE CIENCIAS DE LA COMUNICACIÓN 
ESCUELA DE ARTE Y DISEÑO 
 
I) DATOS GENERALES 
 
1. EXPERIENCIA CURRICULAR:  Pintura    
2. SEMESTRE ACADÉMICO: 2015 - I   
3. CICLO/SECCIÓN:  I 
4. SESIÓN:    11 
5. FECHA:     12/06/15 
6. DURACIÓN:     5 horas académicas 




Utiliza técnicas para la elaboración de trabajos pictóricos visuales, mostrando actitudes de originalidad 
creatividad e innovación. 




Comienza la revisión de Carpetas y obras de la mitad del aula, que no 
se le evaluó en la sesión anterior.  
Caballetes. 








Comienza la revisión de Carpetas y obras de la mitad del aula, que no 


















CAPACIDADES TEMÁTICA PRODUCTO ACADÉMICO 
Aplica la perspectiva, color, el 
empaste, proporción, 
iluminación, valores tonales en 
la elaboración de un paisaje 
Tipos de paisaje: 
Paisaje marino, paisaje 
rural 
Referentes de artistas 
Pintura 
 
IV) ACTITUDES: Integridad 
 
V) SECUENCIA METODOLÓGICA 
 
 
VI.-DISEÑO DE EVALUACIÓN        
 
CAPACIDADES INDICADORES DE LOGRO INSTRUMENTO 
Aplica la perspectiva, color, 
el empaste, proporción, 
iluminación, valores tonales 
en la elaboración de un 
paisaje 
Elabora un paisaje. 







Trabaja de forma comprometida. 
 










FACULTAD DE CIENCIAS DE LA COMUNICACIÓN 




Saludos. Toma de asistencia. Se entrega la evaluación, se revisa con 
los estudiantes, ellos firman y devuelven la prueba. Se explica el 
sistema de evaluación para la tercera unidad. 
 











Los estudiantes atienden a la exposición sobre el paisaje en la 
Pintura. Se conversa sobre diferentes referentes artísticos. 
 













Estudios de paisaje en el Museo de Arte de Lima. Exámenes. 120’ 
241 
 
ESCUELA DE ARTE Y DISEÑO 
 
I) DATOS GENERALES 
 
1. EXPERIENCIA CURRICULAR:  Pintura    
2. SEMESTRE ACADÉMICO: 2015 - I   
3. CICLO/SECCIÓN:  I 
4. SESIÓN:    12 
5. FECHA:     19/06/15 
6. DURACIÓN:     5 horas académicas 




Utiliza técnicas para la elaboración de trabajos pictóricos visuales, mostrando actitudes de originalidad 
creatividad e innovación. 
 
III) PROGRAMACIÓN 
CAPACIDADES TEMÁTICA PRODUCTO ACADÉMICO 
Analiza la figura humana a 
través del estudio de un figurín, 
elaborándolo a través de la 
proporción, color, iluminación. 
Introducción a la figura 
humana en la pintura. 
Referentes de artistas 
Cuadro. 
 
IV) ACTITUDES: Integridad. 
 
V) SECUENCIA METODOLÓGICA 
 




Saludo. Toma de asistencia.  
 
Motivación: Fotografías entre estudiantes en medio cuerpo y/o 
cuerpo entero, considerando los planos de la imagen y ángulos de 






Obras en gran 
formato, masking 










Ya sea con impresiones o apoyándose de sus medios de 
comunicación digital, realizan en lienzo el dibujo de sus trabajos. 
Reciben la asesoría del docente. Se ambienta el taller con música 











Continúan el trabajo de taller. Esta vez pasan al manchado del 
cuadro. Utilizan una gama de colores más amplia a la de la primera 
unidad: amarillo ocre, blanco, rojo fuego, rojo bermellón, azul 
ultramar, azul cobalto, amarillo cadmio y amarillo limón. Reciben 
asesoría del docente.  
 












VI.-DISEÑO DE EVALUACIÓN        
 
CAPACIDADES INDICADORES DE LOGRO INSTRUMENTO 
Identifica las diferentes 
tonalidades de piel y 
cabello, proporción e 
iluminación en la 
elaboración de un retrato 
(modelo) 
Desarrolla el manchado de una 
pintura. 
 







Trabaja de forma comprometida. 
 










FACULTAD DE CIENCIAS DE LA COMUNICACIÓN 
ESCUELA DE ARTE Y DISEÑO 
 
I) DATOS GENERALES 
 
1. EXPERIENCIA CURRICULAR:  Pintura    
2. SEMESTRE ACADÉMICO: 2015 - I   
3. CICLO/SECCIÓN:  I 
4. SESIÓN:    13 
5. FECHA:     26/06/15 
6. DURACIÓN:     5 horas académicas 




Utiliza técnicas para la elaboración de trabajos pictóricos visuales, mostrando actitudes de originalidad 
creatividad e innovación. 
 
III) PROGRAMACIÓN 
CAPACIDADES TEMÁTICA PRODUCTO ACADÉMICO 
Identifica las características de 
los estilos en el desarrollo  de la 
figura para sus propuestas. 
La figura humana y la 
interpretación. 
Referentes de artistas 
Cuadro. 
 
IV) ACTITUDES: Integridad. 
 






VI.-DISEÑO DE EVALUACIÓN        
 
CAPACIDADES INDICADORES DE LOGRO INSTRUMENTO 
Identifica las diferentes 
tonalidades de piel y 
cabello, proporción e 
iluminación en la 
elaboración de un retrato 
(modelo) 
Desarrolla una pintura. 
 







Trabaja de forma comprometida. 
 










FACULTAD DE CIENCIAS DE LA COMUNICACIÓN 




Saludo. Toma de asistencia. 
 
Motivación: Video sobre pintores contemporáneos, dedicados al 






Obras en gran 
formato, masking 











Continúan el trabajo de taller. Esta vez pasan a conseguir matices en 
su cuadro. Utilizan una gama de colores más amplia a la de la 
primera unidad: amarillo ocre, blanco, rojo fuego, rojo bermellón, 
azul ultramar, azul cobalto, amarillo cadmio y amarillo limón. 












Continúan el trabajo de taller. Esta vez pasan a conseguir matices en 
su cuadro. Utilizan una gama de colores más amplia a la de la 
primera unidad: amarillo ocre, blanco, rojo fuego, rojo bermellón, 
azul ultramar, azul cobalto, amarillo cadmio y amarillo limón. 
Reciben asesoría del docente.  
 












ESCUELA DE ARTE Y DISEÑO 
 
I) DATOS GENERALES 
 
1. EXPERIENCIA CURRICULAR:  Pintura    
2. SEMESTRE ACADÉMICO: 2015 - I   
3. CICLO/SECCIÓN:  I 
4. SESIÓN:    14 
5. FECHA:     03/07/15 
6. DURACIÓN:     5 horas académicas 




Utiliza técnicas para la elaboración de trabajos pictóricos visuales, mostrando actitudes de originalidad 
creatividad e innovación. 
 
III) PROGRAMACIÓN 
CAPACIDADES TEMÁTICA PRODUCTO ACADÉMICO 
Analiza características de obras 
y el uso de sus conocimientos 
para sus aplicaciones digitales. 
La pintura y los ismos. La 
pintura en la era digital. 





V) SECUENCIA METODOLÓGICA 
 




Saludo. Toma de asistencia.  
 
Motivación: Exposición de trabajos grupales. Los estudiantes han 
realizado una pintura mural en el espacio público con el tema de 







Obras en gran 
formato, masking 











Continúan el trabajo de taller. Acabado de trabajos. Utilizan una 
gama de colores más amplia a la de la primera unidad: amarillo ocre, 
blanco, rojo fuego, rojo bermellón, azul ultramar, azul cobalto, 
amarillo cadmio y amarillo limón. Utilizan pincel #0. Reciben 
asesoría del docente.  
 












Acabado de trabajos.  Utilizan una gama de colores más amplia a la 
de la primera unidad: amarillo ocre, blanco, rojo fuego, rojo 
bermellón, azul ultramar, azul cobalto, amarillo cadmio y amarillo 











VI.-DISEÑO DE EVALUACIÓN        
 
CAPACIDADES INDICADORES DE LOGRO INSTRUMENTO 
Identifica las diferentes 
tonalidades de piel y 
cabello, proporción e 
iluminación en la 
elaboración de un retrato 
(modelo) 
Desarrolla una pintura. 
 







Trabaja de forma comprometida. 
 











FACULTAD DE CIENCIAS DE LA COMUNICACIÓN 
ESCUELA DE ARTE Y DISEÑO 
 
I) DATOS GENERALES 
 
1. EXPERIENCIA CURRICULAR:  Pintura    
2. SEMESTRE ACADÉMICO: 2015 - I   
3. CICLO/SECCIÓN:  I 
4. SESIÓN:    15 
5. FECHA:     10/07/15 
6. DURACIÓN:     5 horas académicas 




Utiliza técnicas para la elaboración de trabajos pictóricos visuales, mostrando actitudes de originalidad 
creatividad e innovación. 
 
III) PROGRAMACIÓN 
CAPACIDADES TEMÁTICA PRODUCTO ACADÉMICO 
Analiza características de las 
obras de artistas que le sirva de 
referencia para la presentación 
de una propuesta pictórica.  
Propuesta de proyecto 
creativo. 
Referentes de artistas 
Cuadro. 
 
IV) ACTITUDES: Integridad. 
 






V) SECUENCIA METODOLÓGICA 
 
 
VI.-DISEÑO DE EVALUACIÓN        
 
CAPACIDADES INDICADORES DE LOGRO INSTRUMENTO 
Identifica las diferentes 
tonalidades de piel y 
cabello, proporción e 
iluminación en la 
elaboración de un retrato 
(modelo) 
Desarrolla una pintura. 
 







Trabaja de forma comprometida. 
 










FACULTAD DE CIENCIAS DE LA COMUNICACIÓN 
ESCUELA DE ARTE Y DISEÑO 
 
I) DATOS GENERALES 
 
1. EXPERIENCIA CURRICULAR:  Pintura    




Saludo. Toma de asistencia.  
 
Motivación: Exhibición de trabajos en la UCV. Instalación de 12 
caballetes con cuadros de los alumnos y una carpeta para el docente. 
  














Evaluación de Carpetas y Obras. El docente revisa los trabajos 












Evaluación de Carpetas y Obras. El docente revisa los trabajos 
mientras el resto de alumnos avanza sus Carpetas y obras personales. 
 












2. SEMESTRE ACADÉMICO: 2015 - I   
3. CICLO/SECCIÓN:  I 
4. SESIÓN:    16 
5. FECHA:     17/07/15 
6. DURACIÓN:     5 horas académicas 




Utiliza técnicas para la elaboración de trabajos pictóricos visuales, mostrando actitudes de originalidad 
creatividad e innovación. 
 
III) PROGRAMACIÓN 
CAPACIDADES TEMÁTICA PRODUCTO ACADÉMICO 
 Examen Final  
 
IV) ACTITUDES: Integridad. 
 
V) SECUENCIA METODOLÓGICA 
 
 
VI.-DISEÑO DE EVALUACIÓN        
 
CAPACIDADES INDICADORES DE LOGRO INSTRUMENTO 
  












Instalación de 12 caballetes con cuadros de los alumnos y una 
carpeta para el docente. 
 
 














Evaluación de Carpetas y Obras. El docente revisa los trabajos. 
 




















































































Anexo 8: Herramientas de evaluación del curso electivo de Pintura (2015-I) 
 
     
 COMPRENSIÓN DE LECTURA PINTURA 
Duración: 60 minutos 
Apellidos    Semestre 2015 – 1 
 
Nombres  Ciclo   
Escuela Arte y Diseño Gráfico Empresarial Aula 709 
Asignatura Pintura Turno M T N 
Docente Lic. Juan Carlos Delgado Fecha   2015 
 
 Instrucciones:  
 Apagar los teléfonos móviles. 
 El examen es personal, cualquier intento de copia implicará la anulación de la prueba y la nota 
será 00 
1. Especifique el estilo pictórico del siguiente cuadro: 
 
Ritmo de otoño (1950) / Jackson Pollock  
a) Naif. 
b) Barroco no figurativo. 




















































2. De acuerdo al libro Fundamentos del Diseño (Wong, 1991), los elementos visuales del diseño 
son (2 puntos): 
a) Punto, línea, plano y volumen. 
b) Triángulo, cuadrado y círculo. 
c) Forma, medida, color y textura. 
d) Dirección, posición, espacio y gravedad. 
 
3. Las vanguardias artísticas en la pintura europea (primeras décadas del s. XX) se caracterizaron 
por: 
a) La libertad de expresión, buscan romper con la tradición y elaboran Manifiestos artísticos. 
b) La idea de decadencia de la cultura occidental y la valoración de las formas precolombinas. 
c) No tienen definición de Arte, buscan integrar Arte y Artesanía y elaboran Manifiestos artísticos. 
d) No tienen definición de Arte y buscan romper con la tradición.   
 
 
4. La técnica del frottis aparece por primera vez con: 






















5. ¿Quién es el autor del siguiente cuadro? 
 






6. La palabra holandesa stilleven, que da origen al término inglés still life, aparece por primera vez en 
registros del siglo XVII para designar un tipo de pintura que: 
 
a) Representa números armónicos. 
b) Representa objetos inanimados cotidianos. 
c) Representa cadáveres. 













7. Sobre la pintura de flores en la sociedad holandesa del siglo XVII: 
 
a) Representaban el mundo interior de las personas, simbolizado a través de las diferentes especies. 
b) Representando una diversidad enciclopédica de especies demostraban erudición y virtuosismo 
técnico, incluso conferir prestigio a su propietario. 
c) Representaban las estaciones del año, los ciclos vitales de la vida y la muerte. 
d) Todavía formaban parte de composiciones mayores. No eran consideras obras de arte. 
 




a) Susana Barragal. 
b) Jean-Baptiste-Siméon Chardin,. 
c) Grupo Bank. 
d) Zurbarán. 
 
9. Los elementos de vanitas en el bodegón podían ser: 
a) Lienzo, pincel, óleo y aguarrás. 
b) Juegos de cartas, máscaras, vinos y armas. 
c) Manzanas, tela, cesto y frutas. 
d) Girasoles, gladiolos, rosas y claveles. 
 




a) La naturaleza muerta es esencialmente una categoría histórica, que aparentemente sigue 
resonando en la producción de arte contemporáneo. 
b) Las premisas filosóficas de la naturaleza muerta parecen mantenerse interesantes hasta incluso y 
tal vez especialmente en una época desprovista de certeza ideológica. 
c) Paradigmas de grandeza o representaciones de temas importantes son limitantes y, en última 
instancia, volubles, mientras que los soportes de vida más modestos son más confiables. 
d) Si se está buscando una alternativa a los métodos heterogéneos del arte de finales del siglo 20, el 



























cumplir Sí cumple No cumple Observaciones 
4 
Es pulcro en su 
presentación 
   
4 
Ha cumplido con el 
ejercicio de manchas 
adecuadamente. 




de las manchas. 
   
4 
Ha utilizado el 
espacio de la 
composición de forma 
novedosa. 




   
20     
 
 




cumplir Sí cumple No cumple Observaciones 
4 
Es pulcro en su 
presentación       
4 
Ha cumplido con el 
ejercicio de manchas 




de las manchas.       
4 
Ha utilizado el 
espacio de la 
composición de forma 
novedosa.       
4 
Evidencia destreza 
técnica.       












Rúbrica de evaluación: Examen Final 
 
 Ítem 2.5 2 1.5 1 0 – 0.5 
Carpeta de 
investigación 
Registros Registra con detalle 
sus aprendizajes en 
clase; experiencias 
fuera del aula con 
relación a la pintura; 
visita a galerías de arte, 
centros culturales o 
talleres de artistas; 
registra su(s) 
proceso(s) creativo(s). 
Registra con detalle 
sus aprendizajes en 
clase; experiencias 
fuera del aula con 

















Reflexiones Construye sus propias 
ideas sobre sí mismo, 
su autoconcepto como 
ser humano 
multidimensional (bio-
psico-social) y su 
relación con la ciudad. 
Construye sus 
propias ideas sobre 





Las ideas que 
describe sobre sí 
mismo se 















Explica el trabajo de 
artistas visuales que 
sirvan de referencia y 
guarden coherencia 
con su propuesta 
plástica 
Explica el trabajo de 
artistas visuales que 
sirvan de referencia 










el trabajo de un 
artista visual 






Bocetos Elabora varios ensayos 
y experiencias previas 










previas a la 
elaboración de 
sus cuadros. 
Elabora solo un 




Pintura Originalidad El mensaje, el uso de 
los materiales y el 
modo de presentación 
de las obras se 
distinguen de los 
demás proyectos del 
aula.  
El mensaje y el uso 
de los materiales se 
distinguen de los 
demás proyectos del 
aula. 
El mensaje o el 






Las obras son 
una copia del 




Composición La distribución de las 
figuras en el espacio 
guarda coherencia con 
el mensaje que los 
cuadros buscan 
transmitir. La imagen 
tiene una fuerte carga 
expresiva. 
La distribución de 
las figuras en el 
espacio guarda 
coherencia con el 




de las figuras en 
el espacio no 
guarda 
coherencia con 





de las figuras 
en el espacio no 
guarda 
coherencia con 








El uso del color en los 
cuadros guarda 
coherencia con el 
mensaje que se busca 
transmitir. Las 
imágenes tienen una 
fuerte carga expresiva. 
 
El uso del color en 
el cuadro guarda 
coherencia con el 
mensaje que se 
busca transmitir. 
El uso del color 




el mensaje que 
se busca 
transmitir. 
El uso del color 
en los cuadros 
no guarda 
coherencia con 





Técnica El uso de los 
materiales en ambas 
obras evidencia 
seguridad y coherencia 
con el concepto que se 
busca transmitir. 
El uso de los 
materiales en una de 
las obras evidencia 
seguridad y 
coherencia con el 
concepto que se 
busca transmitir. 









no se han 
utilizado 
adecuadamente, 
en relación al 










Anexo 9: Sílabo del curso electivo de Pintura (2016-I) 
 
FACULTAD DE CIENCIAS DE LA COMUNICACIÓN 
ESCUELA DE ARTE & DISEÑO 
 
SÍLABO DE PINTURA 
I. DATOS GENERALES 
1.1 Unidad Académica:   Escuela de Arte & Diseño 
1.2 Semestre Académico:   2016 - I 
1.3 Ciclo de estudios:    VII 
1.4 Requisitos: Ninguno 
1.5 Carácter:     Electivo 
1.6 Número de créditos:   04.  
1.7 Duración (Semanas):   16 semanas (del 28 de marzo al 16 de julio) 
1.8 Nº de horas semanales:   5 (3 Teoría y 2 Práctica)  
1.9 Docente (s):     
           
II. SUMILLA 
 
La experiencia curricular de pintura pertenece al área complementaria. Es de 
naturaleza teórico práctica y de carácter electivo y permite que el estudiante 
conozca los fundamentos del lenguaje técnicas pictóricas en la elaboración 
bidimensionales, considerando los conceptos de forma, perspectiva, composición 




Valora las diferentes manifestaciones artísticas de manera crítica e identifica los 
elementos estéticos de las obras de arte a través del análisis de la forma y 
contenido con una actitud reflexiva. 
 
IV. PROGRAMACIÓN ACADÉMICA 
 EJES TRANSVERSALES:   
 Diversidad e Identidad Cultural 
 
4.1 PRIMERA UNIDAD: LA PINTURA COMO AUTOCONOCIMIENTO 
 










Identifica  los principales 
momentos, estilos y 
técnicas en la historia de la 
pintura. 
Breve historia de la pintura 
La enseñanza tradicional y a 
enseñanza contemporánea. 




















La pintura como 
autodescubrimiento. 
Psicoanálisis del Arte. 
3 
Reconoce la construcción 
de su identidad como un 
collage de múltiples 
influencias: familia, 
escuela, vecindario, mass 
media, cultura, etc.  





Valora el gesto, el azar y la 
espontaneidad como 
experiencia estética dentro 
del lenguaje de la pintura. 
La pintura como expresión 




Identifica los elementos 
correspondientes a las 
diferentes culturas 
existentes y los plasma en 
un bodegón 
Bodegón temático 
Referentes de artistas 
6 
Realiza un autoretrato, 
estudiando su estructura, 
proporción y tonos de la 
piel y el cabello. 
La pintura como mímesis. El 
autoretrato. 
 
EXAMEN PARCIAL 1 (EP1) 
(del 2 al 7 de mayo) 
 
4.2 SEGUNDA UNIDAD: La Pintura Como Reflejo De La Sociedad 
 










Elabora un paisaje, estudiando la 
perspectiva, la luz y los matices de 
color. 
La pintura como 
mímesis. El paisaje. 
Producto 















Elabora un discurso visual que refleje su 
interpretación personal sobre la 
sociedad en que vive. 





Elaboran en colectivo una pintura en 
gran formato, interpretando 
visualmente una problemática social. 
La pintura como 
lenguaje de crítica 
social. Referentes de 
artistas. 
10 
Interpreta el lenguaje musical en 
composiciones visuales. Identifica 
semejanzas y diferencias en ambos 
lenguajes. 




EXAMEN PARCIAL 2 (EP2) 
(del 6 al 11 de junio) 
 
 
4.3 TERCERA UNIDAD: La Pintura Y Otros Lenguajes 
 








Reconoce el valor de la fotografía 
en el trabajo pictórico. Identifica 
semejanzas y diferencias en ambos 
lenguajes. 




Influencia de la 














y de innovación. 
13 
Reconoce las influencias recíprocas 
entre el lenguaje de la pintura y el 
del cine. Identifica semejanzas y 
diferencias en ambos lenguajes. 
La pintura, el cine y los medios 
audiovisuales. Referentes de 
artistas/colectivos. 
14 
Reconoce las influencias recíprocas 
entre el lenguaje de la pintura y el 
del diseño gráfico. Identifica 
semejanzas y diferencias en ambos 
lenguajes 
La pintura y el diseño gráfico. 
Referentes de artistas/colectivos. 
15 
Estudia la influencia de las nuevas 
tecnologías de la era digital en el 
lenguaje pictórico. Reconoce las 
características del lenguaje digital. 
Identifica semejanzas y diferencias 
en ambos lenguajes.  
La pintura y las nuevas tecnologías de la 





EXAMEN FINAL (EF) 
(del 11 al 16 de julio) 
 
 EXAMEN DE REZAGADOS Y RECUPERACIÓN 
 
4.4 ACTITUDES: 
 Respeto a la diversidad cultural 
 Sentido de pertenencia 
 
XI. ESTRATEGIA METODOLÓGICA 
 Metodología activa participativa. 
 Manejo del entorno virtual: Foro, chat, evaluación en línea 
 Desarrollo de casos. 
 Dinámicas grupales de análisis y soluciones de casos presentados. 
 Conferencias, Seminarios y Charlas. 
 Visitas y salidas de campo 
 Lecturas 
 
XII. MEDIOS Y MATERIALES        
- Documentos impresos y manuscritos: Libros, folletos, revistas, entre otros    
materiales impresos. 
- Material audiovisual e informático: Videos, CD, recursos electrónicos,    
fotografías y otros. 




La evaluación constituye un proceso integral, continúo y sistemático que abarca el 
progreso académico del estudiante mediante los indicadores de logro. En tal 
sentido, el diseño de evaluación responde a la elaboración de productos que el 
estudiante llevará a cabo durante las 16 semanas de la experiencia curricular. 
Además, la calificación de cada unidad y la calificación final del curso son 
establecidas mediante pesos. 
 
7.1. DISEÑO DE EVALUACIÓN 
 






Prácticas Calificadas PC 30% 
20% 
Rúbrica 
Trabajo T 30% Rúbrica 
Examen Parcial 1 EP 40% Cuestionario 
II 
Prácticas Calificadas PC 30% 30% 
Rúbrica 
Trabajo T 30% Rúbrica 
263 
 
Examen Parcial 2 EP 40% Cuestionario 
III 
Prácticas Calificadas P 25% 
50% 
Rúbrica 
Exposición E 25% Rúbrica 





PRIMERA UNIDAD (X1) SEGUNDA UNIDAD (X2) TERCERA UNIDAD (X3) 
X1 =0.30*PC + 0.30*T+ 
0.40*EP 








7.3  REQUISITOS DE APROBACIÓN 
- Se utiliza la escala de calificación vigesimal; la nota mínima aprobatoria es 11. 
- Solo en el promedio final la fracción equivalente o mayor a 0,5 será redondeado al 
dígito inmediato superior. 
- El 30 % de inasistencias injustificadas inhabilita al estudiante para rendir la evaluación 
final. 
- Las inasistencia a prácticas o exámenes no justificados se calificarán (00).  
- El estudiante tendrá derecho a rendir solo un examen, cualquiera sea su condición de 
sustitutorio o rezagado. 
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